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PENTRU O CUNOAŞTERE APROFUNDATĂ 


A REALITĂŢII 


RD noastră socialistă aflindu-se într-o perpetuă transfor- 
mare, nici procesul de cunoaşterea vieții nu poate fi niciodată socotit 
ca încheiat. Munca artistului limitată la o înregistrare obiectivistă a 
cotidianului nu se poate numi creație artistică. Creația artistică presu- 
pune neapărat o imagine generalizatoare a fenomenului cotidian, înălțime 
care se poate atinge numai atunci cînd artistul ajunge la înțelegerea 
profundă a transformărilor care au loc permanent, a forțelor care duc 
Înainte societatea noastră. 

Observarea şi judecarea realităţii de pe poziţii partinice îi înlesnește 
artistului o orientare sigură în problemele creaţiei sale, îi dă posibilitatea 
să cuprindă complexitatea morală a omului nou, semnificaţia peisajului 
nou al patriei, pe care şi-au pus amprenta construcțiile socialismului. 
Tintind către o artă accesibilă maselor de oameni ai muncii, creatorii 
sint şi trebuie să fie mereu preocupaţi de desăvirgirea mijloacelor 
lor de expresie, de limpezirea lor, pentru ca mesajul operei să 
ajungă la conştiinţa omului muncitor, să contribuie la educarea 
estetică a acestuia. Această preocupare nu numai că nu îngus- 
tează sfera căutărilor creatoare dar deschide, pe baza bogăției vieții 
însăşi, perspective din ce în ce mai largi artei noastre realist- 
socialiste care, așa cum arată tovarășul Gheorghe Gheorghiu-Dej, 
« oferă creatorului cele mai largi posibilităţi de manifestare a perso- 
nalităţii sale artistice, dînd frìu liber unei mari varietăţi de stiluri 
şi gusturi artistice ». Lucrările elaborate în ultimii ani şi mai ales cele 
din ultima vreme dovedesc cu prisosintă acest adevăr. Ele au reușit 
în mare parte să cuprindă aspecte esenţiale ale construirii socialismului, 
ale transformărilor de pe întinsul ţării şi din conștiința oamenilor, 
într-in limbaj tot mai accesibil, mai bogat și modern, limbaj izvorit 
din bunele tradiţii ale înaintașilor. 4 

Expoziţia artelor plastice din vara aceasta a constituit încă o confir- 
mare a justetií politicii partidului în domeniul creaţiei artistice, a via- 
bilitšdí metodei realismului socialist, Pe aceeaşi linie se înscriu și 
rezultatele (mult mai bune și mai multe decit altădată) ale largii acţiuni 
de documentare a artiștilor, organizate în vara aceasta în cele mai impor- 
tante centre industriale și agricole din ţară. În urma acestei acţiuni 
artiştii s-au întors cu nenumărate lucrări aflate în diferite stadii de reali- 
zare (unele chiar definitive). Dar bunele rezultate nu s-au mărginit 
aci, Prieteniile legate între artiști și muncitori, între artiști și ţăranii 
colectiviști nu vor întirzia să-și arate rondele, 

Viaţa noastră artistică cunoaște astfel o tot mal mare complexitate, 
o tot mai fericită osmoză cu întreaga viaţă socială a ţării, creaţia artistică 
pătrunzind din ce în ce mai mult în viaţa oamenilor muncii ca un factor 
important și statornic, 

TH creșterii impetuoase a forțelor de producţie, precum și 
faptului că la noi fiecare om poate să-și manifeste liber talentele sale, 
numărul creatorilor și al iubitorilor de artă din domeniul artei plastice 
a crescut foarte mult, creîndu-se astfel acea amblanţă largă În care 
artiştii lucrează, avind în permanenţă posibilitatea unei largi verificări 
cu masele, 

În acest context, artiştii virstnici, prin creaţia și arta lor pătrunsă 
tot mai substanţial de principiile metodei realismului socialist, prin 
atașamentul lor sincer la opera de construcţie socialistă in patria noastră, 
constituie un exemplu pentru artiștii tineri, schimbul de miine care va 
duce mai arte cu de pină acum ale artei noastre, 

Datorită dezvoltării impetuoase a noli noastre societăţi — mal ales 
acum, în lumina puternică și vibrantă a datelor Raportului prezentat 
de tovarășul Gheorghe Gheorghiu-Dej la cel de al II-lea Congres 
al Parddulul Muncitoresc Romin și a JbfIphjzi-ultlatatla a provo- 
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derilor Directivelor Congresului —eimpul-dëmsp., aria tematică 
a artei noastre cunosc o necontenită lărgire. Liniile directoare ale Raportu- 
lui arată că artistul trebuie să creeze avînd mereu trează conştiinţa rás- 
punderii sale față de oamenii muncii, adevărații beneficiari ai operei de 
artă, şi nu în perspectiva satisfacerii unor «aleşi», a gusturilor unui 
grup restrins. 

Aşa cum a reiegit şi din lucrările Congresului al III-lea al Partidului, 
factorul determinant în toate sectoarele vieţii noastre sociale este clasa 
muncitoare. În continuă dezvoltare şi creştere numerică, clasa munci- 
toare este, sub conducerea permanentă şi plină de grijă a Partidului, 
factorul care polarizează în jurul său toate celelalte elemente ale noñ 
noastre societăţi, - 

Prin perspectivele deschise de planul de 6 ani şi de schița de pers- 


cultură o lume nouă, avidă să recupereze ce i s-a răpit in decursul istoriei, 
să afle ce i se'cuvenea de mult să afle. Clădim o societate care are tot 
mai multă nevoie de artă, de frumos. Şantierele noi ce se deschid zi 
de zi în toate ţinuturile patriei, apariția unor oraşe noi, conturarea tot 
mai exactă a profilului socialist, modernizarea masivă a vieţii noastre, 
progresele din toate domeniile constituie prilejuri şi îndemnuri ca artiştii 
să creeze opere a căror semnificaţie şi răsunet să depăşească coordona- 
tele prezentului şi să vorbească viitorului despre victoriile noastre. 

Eforturile partidului și statului nostru sînt indreptate înspre ridicarea 
vieţii pe o treaptă mai înaltă, iar fiecare plan de pînă acum a fost o victorie 
a umanismului socialist în ţara noastră. Avintul masiv spre cultură al 
întregii noastre lumii muncitoare, politehnizarea învățămintului şi 
apropierea lui de viaţă, specializarea înaltă cerută în toate domeniile, 
paralel cu o serioasă cultură generală, vor contribui la crearea unui 
profil uman bogat şi de înaltă ţinută morală. Arta are datoria nu numai 
să oglindească trăsăturile omului nou de azi, dar să şi contribuie la dez- 
voltarea acestora, lar măsura pătrunderii ei în mase stă tocmai în contri- 
buţia pe care şi-o aduce la formarea omului epocii socialiste. 

Trăind în acea parte a lumii care luptă consecvent pentru pace, pentru 
dezarmarea pete e şi totală, pentru lichidarea totală şi definitivă a 
regimului colonial, cum a propus delegaţia sovietică, în frunte cu tovarăşul 
Hruşciov, la cea de a cincisprezecea Adunare Generală a O.N.U, trăind 
în lumea omului cu adevărat liber, artistul plastic din ţara noastră 
are în faţa sa priveliștea viitorului sigur, văzut în coordonatele unei 
vieţi imbelşugate, la a cărei inflorire e dator să contribuie. 

Sintem martorii unui mare avint al muncii şi vieţii socialiste în țara 
noastră, Republica noastră se bucură de un prestigiu crescind între 
popoarele iubitoare de pace, E semnificativ şi emotionant faptul că la 
această a cincisprezecea Adunare Generală a O.N.U, delegaţia ţării 
noastre, condusă de tovarășul Gheorghe Gheorghiu-Dej, s-a bucurat 
de o atenţie deosebită, iar cuvintarea sa a avut un foarte larg răsunet, 
ca și propunerile făcute de Rominia, pentru educaţia tineretului în 
spiritul păcii şi respectului faţă de om, pentru crearea de zone regionale 
denuelearizate şi demilitarizate, 

Certitudinea unui viitor luminos ne sporeşte încrederea în faptele 
noastre prezente, sporeşte elanul nostru constructiv închinat omului 
libor și demn, eroul operelor artiştilor noştri, care-şi dăruiesc 
Di tử și Întreaga lor capacitate de muncă poporului, construcției 


socialismului, 


PROBLEME 

ŞI PERSPECTIVE 
ALE 
SCENOGRAFIEI 


PETRU COMARNESCU 


e afirmă uneori — și în mod greşit — că pe cînd regizorul gîndeşte 
spectacolul, actorii îl trăiesc, iar scenograful îl « vede ». Este drept că 
scenografii ținind şi de teatru, dar şi de artele plastice şi uneori chiar 
şi de arhitectură, ei sînt aceia care dau prioritate viziunii scenice, văd 
textul unei piese desfăşurindu-se în spaţiul scenei, 
de culoare, forme şi linii, de volume arhitecturale. și construcţii şi se 
străduie de a stabili legătura dintre aceste elemente, amplasarea şi miş- 
carea lor, ajungind a le vedea funcţional, ca părţi constitutive ale unui 


pe simtămintul 
său pentru culoare, linie, construcţie, fără a adinci cerinţele esenţiale 
ale textului. 


De ai. 


ă spectacolul, 
Tindu-si reciproc cunoştinţele specifice îndeletniciri lor. Să ne amintim 
de învățămintele marelui Stanislavsky, 


sistemul de trăire, 
realității textului şi rolurilor. Concepţia, 
şi de către scenograf, pornind de la textul dramaturgului şi avind 
drept ţel a valorifica acest text, prin cele mai specifice şi semnificative 
volum, linie, lumină, care să caracterizeze deplin 


Trăirea aceasta trebuie să fie cu adevărat contemporană, căci numai 
astfel creayiunea regizorului, scenografului şi a actorilor își poate atinge 
țelul, fie că este vorba de texte noi sau de texte din trecut. 

n domeniul scenografiei lucrează astăzi numeroşi artiști, spre 
deosebire de perioada de dinainte de 23 August 1944, cind în toată ţara 
nu activau permanent decit 6—8 artişti. Reţeaua Teatrelor de Stat, 
ce Împinzeşte acum întreaga ţară, noul repertoriu cu numeroase şi semni- 
ficative piese și spiritul nou în care se realizează spectacolele au avut 
drept urmare sporirea masivă a numărului de scenografi (ca de altfel 
şi de regizori j de actori) și bogăţia de interpretări scenografice a diferi- 
telor texte. În arta scenografiei, s-a făcut vădită, încă îndată după 23 
August 1944, contribuţia unor maeștri ai picturii noastre; treptat, aceştia 
au cîștigat în experienţă și au realizat lucruri din ce în ce mai temeinice, 
iar alături de ei și cu ajutorul lor (în ucenicia de la teatre sau În institu- 
tele de învăţămint) s-a format o pleiadă de tineri scenografi, dintre 
care unii sint astăzi elemente de buză în realizarea spectacolelor de la 
diferitele teatre din ţară, 

Este de remarcat, de asemenea, că teatrele din ţară, departe de a se 
mulțumi să repete ceea ce se face În capitală, caută să valorifice adeseori 
cu îndrăzneală și noi soluţii piesele din repertoriul lor, De asemenea, 
există cazuri cînd același scenograf a montat piesa în mod diferit la două 
teatre, după un anumit interval în care a ciştigat În experiență, 

Există regizori care se bizule doar pe scenograf pentru precizarea ima- 
ginii scenice, după cum există și scenografi (sau unele lucrări ale lor) 
care nu știu să răspundă cerinţelor Índreptätite ale reglzorulul, Cola. 
borarea dintre regie şi scenografie este una dintre cele mai insemnate 
pentru realizarea unui spectacol unitar și semnificativ, În ultima instanţă, 
regizorul este cel care trebuie să decidă, scenografia fiind doar o artă 
ajutătoare, o componentă a spectacolului, Se cunoaşte cazul lui Picasso, 
care numai pentru baletul « Pulcinella » a făcut atitea schiţe, treptat 
respinse, cu care ar fi putut organiza o expoziţie, şi dintre care unele 
i-au folosit mai tirziu la decorurile altui balet, Dar cele acce ptate pentru 
« Pulcinella » au fost atit de expresive şi potrivite pret a Încit au 
rămas modele, 


JULES PERAHIM, Machetă de decor la piesa 
“Poveste din Irkutsk» de Alexei Arbuzov 


Artă ajutătoare, desigur. Dar sint cazuri cind această artă ajutătoare 
poate nimici un spectacol, precum și spori considerabil semnificația 
altui spectacol. De aici, atenţia din ce în ce mai mare cu care este Íntim- 
pinată și la noi arta scenografiei și sporirea — deşi încă insuficientă — 
a consideratiilor despre contribuţia scenografului în cronicile teatrale 
ce se publică. 

În ultimele stagiuni, am avut o serioasă şi stimulatoare contribuție 
a scenografiei la succesul unor spectacole remarcabile, căci din ce în ce 
soluţiile mai aprofundate şi mai specifice scenei, mai diferenţiate şi mai 
ingenioase, sint puse în slujba adevărului dramatic. Au fost insă şi cazuri 
contrare, cind scenografia nu a servit piesa şi spectacolul, sau chiar 
s-a dovedit dăunătoare. 

Reușitele însă nu s-au datorat unei viziuni scenice unice sau unor 
procedee stabilite aprioric şi mai puțin încă vreunor « formule » sau 
maniere. Dimpotrivă, scenograful a izbutit cînd şi-a stabilit viziunea 
scenică și mijloacele tehnice în funcţie de cerinţele textului şi aceasta 
în riguroasă colaborare cu regia. Experienţa 
arată cum, cu aceleaşi categorii sau tipuri de soluționări scenografice, 
se poate merge la reuşită, la eşec sau la ceva şters şi inexpresiv. 
ajutorul decorului-construcție, cu ajutorul decorului pictural sau cụ 
acela al decorului stilizat (acesta, îmbinare sumară de elemente arhi- 
tecturale şi picturale) s-au obţinut răsunătoare succese, dar sỉ unele 
triste insuccese. Aceste mari Categorii sau modalități scenografice, cărora 
li se adaugă şi altele (decorul alcătuit din fotografi mărite la dimensiuni 
naturale, decoruri arhitecturale, decoruri cu elemente concret plastice, 
cum ar fi redarea unei păduri cu copaci imitind pe cei din natură sau 
folosirea scenei aproape fără decor şi înlăturarea cortinei), îşi capătă 
justificarea numai datorită cerinţelor piesei, susceptib; ei de ai 
se valorifica ideile si mesajul prin imagini scenice de un fel sau altul. 

n afară însă de relația piesă-spectacol, mai intervine în alegerea mijloace- 
lor de comunicare şi relaţia spectacol-spectator. Simplificarea şi poten- 
farea unora dintre mijloacele de expresie scenică se datorese dorinței 
manifeste a organizatorilor spectacolelor de a stabili între piesă, spec- 
tacol şi spectatori o comunicare mai vie, mai directă şi 
contemporană. De aici, înlăturarea decorurilor naturaliste şi a montă- 
rilor fastuoase sau senzaţionale, care deveniseră scop în sine în teatrul 
burghez, călăuzit de criterii comerciale. 

Să urmărim acum unele tipuri de scenografie, folosite de teatrele 
noastre, pentru valorificarea în spirit contemporan 
spre a vedea măsura şi cazurile în care ele au însemnat reuşite sau invers, 
adincind cauzele acestor rezultate. 


Reuşite şi eşecuri ale decorului-construcție 


Trei din marile succese ale ultimelor stagiuni, la care scenografia 
și-a avut o hotăritoare contribuţie, au fost spectacole în care s-a folosit 
đlecorulseonstruette, Montările acestor trel spectacole nu au mai con- 
stat din pinze pietate, nici din elemente arhitecturale greoaie (de pildă 
ziduri masive) şi nici din arbori plantați, La aceste spectacole, scenograful 
a folosit ca loc de acțiune anumite Construcții sau volume dinamice 
lar pentru colorit şi atmosferă lumina variată a reflectoarelor, Ne referim 
la spectacolele cu piesele Tragedia optimistă de V. Vianevski (Teatrele 
Naţionale din ralova şi Bucureşti — regia Vlad Mugur), Baia de 
Vladimir Maiakovski (Teatrul Muncitoresc QRR, = regla Hore 
Popescu) şi Poveste din Irkutsk de Alexei Arhuzov (Teatrul Națio: N 
Bucureşti — regia Radu Beligan), tang 

a aceste trei spectacole scenograful Jules Perahim — în strinsă 
colaborare cu regia — a folosit decorul-construeție şi culoarea reflec- 
toarelor, Fiind vorba de piese cu mesaj direct contemporan şi proâlind 
în proporţii monumentale lupta pentru construirea comunismului, for- 
marea conştiinţei comuniste, scenograful a socotit că este necesar i 
adecvat să asigure acestor ploso (dintre care una este tragedie de tip si 
tragedie optimistă, alta comedie satirică şi a ` 


desfăşurare dinamică, simplă, logică. Departe de a sărăci cumva conți- 
nutul pieselor şi răscolitorul lor mesaj, imaginile scenice sau viziunile 
scenografice au servit la potentaren în Sens monumental a ideilor trăite 
de personaje şi comunicate spectatorilor. 

__ La Tragedia optimistă, « decorul » consta dintr-o platformă circulară, 
fixată pe turnantă şi care căpăta o răsucite helicoidală, ciștigind spațiu 
în înălțime şi oferind variate niveluri şi planuri pentru locurile acţiunii. 
Construcția-volum dinamic servea astfel ca un piedestal pentru eroii 
tragediei, iar întreg spaţiul scenic, sensibilizat şi dinamizat de luminile 
reflectoarelor, le profila faptele şi gindurile, luptele gi conflictele, deschi. 
zînd largi perspective. În felul acesta, perspectiva fizică şi spirituală 
a piesei, etica şi poezia, ritmul ei eroic, fnlăntuirea dinamică a epison: 
delor — în care urmărim lupta, jertfele şi victoria comuniștilor, însu. 
fleţiţi de femeia-comisar, împotriva unor elemente anarhice şi n contra- 
revoluţionarilor — au căpătat relieful necesar, Monu mentalitatea, pe 
care au proiectat-o regia, scenografia şi interpreții rolurilor pozitive, 
era cerută de însuşi conținutul şi stilul piesei lui Vişnevski. Decorul. 
construcție a avut virtuţi de polarizare şi dinamizare a acţiunii şi ideilor 
piesei, ridicînd pînă la simbol gì fixind monumental mesajul eroilor. 

Şi la Baia đecorul-constructie şi coloritul obținut cu ajutorul reflec- 
toarelor au contribuit la potentarea sensurilor majore ale textului. Deşi 
piesa lui Maiakovski este o puternică satiră împotriva birocratismului 
şi conformismului, împotriva celor care rămîn în urmă și nu-și înţeleg 
vremea, sensul ei fundamental rămine tot construirea lumii noi, lumii 
socialiste şi comuniste. Decorul, aşa cum a fost conceput de Perahim, 
a putut cuprinde şi pune în antiteză, în mod foarte dinamic şi concludent, 
elementele pozitive sỉ cele negative, lăsînd pe spectator să înțeleagă în orice 
clipă că elementele negative sint secundare, sînt o floră parazitară menită 
dispariţiei. Decorul, mai precis imaginea sau viziunea scenică, a constat 
dintr-o construcție unică, o schelă de metal, ce simboliza un şantier al 
construirii comunismului, cu scări, cabluri şi mașinării, voit mărite şi 
accentuate, în jurul căreia turnanta aducea uneori şi alte locuri de acțiune. 
Cu un asemenea decor, în parte fix, în parte dinamic, datorită turnantei 
şi susceptibil de a primi mereu detaliile « mărite cu lupa », spectacolul 
a putut reda limpede contrastele și antitezele adevărului dramatic. 
Marșul spre falnicele cuceriri al comunismului capătă şi aici monumen- 
talizarea cuvenită, în contrast cu episoadele de satirizare şi demascare, 
acestea petrecindu-se în încăperile de jos, realizate prin mişcarea turnantei. 

Tot pe două planuri spaţiale și morale a fost realizată și viziunea sce- 
nică a spectacolului cu piesa Poveste din Irkutsk. În această piesă, con- 
fictele nu mai sînt între personaje negative şi altele pozitive, ci ele se 
ivesc înăuntrul vieții constructive a oamenilor noi, piesa ridicind înalte 
probleme etice, pe fundalul marii activități de construire a comunismului. 
Comparind piesa lui Arbuzov cu genurile picturii, am putea spune că 
ea cuprinde deopotrivă aspectele unei picturi de gen — în care deci 
viața cotidiană se desfăşoară cu faptele ei mărunte, dar deosebit de semni- 
ficative — precum şi aspectele unei compoziţii monumentale, aceasta 
datorită faptului că virtuțile, strădaniile şi mesajul oamenilor sovietici, 
oamenilor noi, vădite de viața curentă, capătă implicații hotăritoare 
pentru construirea lumii noi, pentru viitorul lumii. Dramaturgul însuși 
foloseşte două planuri de valorificare a vieţii eroilor săi, descriind viața 
și conflictele lor, dar şi comentind şi proslăvind, cu ajutorul unui cor, 
ceea ce constituie mesajul pentru viitor. 

Folosind un đispozitiv-constructie, alcătuit din două turnante con- 
centrice, care, prin diferite rotiri şi ridicări, asigură variate niveluri, 
înclinații și planuri, scenografia a oferit regiei posibilitatea de a proiecta 
pe suprafeţele superioare momentele de largă semnificaţie ale acţiunii, 
dindu-le astfel un caracter monumental, iar pe planurile inferioare 
întimplările mai mărunte, scenele de gen. Monumentalizarea se mai 
obține, de asemenea, cu ajutorul luminii și umbrelor, uneori siluetele 
personajelor pozitive mărindu-se și predominind asemeni unor simboluri. 

Asemenea socluri sau postamente în mișcare, oferind locuri şi planuri 
variate de acţiune, nu mai sint propriuzis decoruri, ci fac parte din conți- 
nutul piesei, sint forme care concretizează locul acţiunii, ritmul ei şi 
ajută la reliefarea interpretării actoricești. Ca şi soclurile, gîndite în 


TEODOR CONSTANTINESCU, Decor la picsa 


« Domnișoara Nastasia » de G, M, Zamfirescu 


funcţie de figurile statuare din creaţia unor mari sculptori, aceste dispo- 
zitive scenice fac parte integrantă din piesă gi spectacol. Liniile ascen- 
dente și descendente ale acestor construcţii scenice in mişcare, datorită 
turnantelor, concretizează desfășurarea şi sensurile acţiunii, îi subli- 
niază poezia şi ritmica și prilejuiesc, în momentele esenţiale, o ridicare 
la monumental, cerută de înseși ideile şi mesajul pieselor. 

Firește că asemenea construcţii scenografice, viziuni de volume 
dinamice şi lumini creatoare de atmosferă nu sint oricind valabile, 

nsuși autorul acestor trei viziuni scenografice— viziuni apartinind acelu- 

iaşi tip de scenografie, dar foarte deosebite între ele, în funcţie de piesele 
respective — Jules Perahim, a folosit alte dăţi decorul pictural, ca în re- 
marcabila montare a piesei Ich leb, unde mai ales pădurea cu copaci golas 
şi trişti sugera atmosfera de chinuri şi suferințe a celor oprimați de 
fascism, sau în montările piesei lui Fadeev, Tindra Gardă, spectacole 
de o remarcabilă plasticitate, rezultind din picturi şi elemente arhi- 
tecturale, ca și la neuitata colaborare dintre lon Sava şi Perahim la 
Macbeth. 

Un caz vădit, cind o asemenea scenografie bazată pe construcții și 
colorit electric, excluzindu-se orice pinză pictată sau formă sculpturală, 
nu a servit piesa şi spectacolul. a fost acela al spectacolului cu tragedia 
Hamlet (Teatrul Naţional din Craiova, regia Vlad Mugur, scenografia 
Teodor Constantinescu). Aici, regia şi scenografia au făcut greş-ala de 
a se rezuma la o construcţie unică, un fel de promontoriu static și de 
culoare albă, pe care se petrece acţiunea. Trecerea de la scenele de exterior 
la cele de interior se marca foarte vag, doar printr-o draperie, iar actorii 
continuau să joace tot în picioare şi să se miște într-un spațiu restrins 
şi periclitat parcă de formele neregulate ale « promontoriului ». Fiind 
şi dimensionată prea mic și răminind statică, construcția nu a reușit 
măcar să confere un aer monumental personajelor şi acțiunii şi nici să 
însoţească ritmul episoadelor. Mai dăunător însă a fost faptul că printr-o 
astfel de construcţie abstractizantă (desgolirea scenei de decor, mobilier, 
recuzită etc.) epoca nu a fost deloc indicată, înlăturindu-se datele istorice 
şi sugerarea stilului respectiv, pe care tocmai decorul le poate aminti 
şi comenta cu ochi contemporani. 

Pentru piesele de epocă, pentru piesele istorice o tratare scenografică 
lipsită de decoruri și elemente arhitecturale este contraindicată. Să ne 
gindim cum ar arăta un spectacol cu piesa Vlaicu Vodă, Apus de soare 
ori Viforul, organizat doar pe construcţii geometrice, mai mult sau mai 
puţin dinamice. S-ar pierde o bună parte din atmosfera social-istorică, 
iar valoarea educativă, ce se face şi prin decor, prin imaginea scenică, 
ar scădea simţitor. 


Succese şi insuccese ale scenografiei picturale 


Fără a pleda cumva pentru decorul naturalist, pentru picturile în 
«trompe l'oeil » şi pentru detaliile migălite, trebuie să recunoaştem că la 
spectacolele cu piese istorice decorul pictural, cu stilizările şi procedeele 
proprii teatrului, continuă să-şi aibă rostul, fireşte în cadrul întregii 
reconsiderări a faptelor istorice, întreprinse de regie şi interpretarea 
actoricească. Și tocmai unele dintre cele mai vădire reuşite le-au înre- 
gistrat teatrele noastre și datorită decorurilor pictate. 

Din păcate, la unele din aceste spectacole cu piese istorice, nu toate 
decorurile au fost la acelaşi nivel de realizare artistică, fe din vina sceno- 
grafilor, fie din pricina scenei prea mică pentru desfăşurări mai ample 
de construcţii și mulțimi. Unele acte din Răzvan şi Vidra (Teatrul Muni- 
cipal), Apus de soare (Teatrul Naţional Bucureşti), şi Despot Vodă 
(Teatrul Naţional din laşi) au căpătat, datorită viziunii scenice a lui 
Mircea Marosin, o deosebită relevanță umană şi istorică. Au fost suges- 
tive decorurile şi întreaga atmosferă din ultimele două acte din Răzvan 
şi Vidra (regia Ionel Olteanu), a căror acțiune se petrece într-un castel 
polonez (actul IV) — unde făloşenia marilor feudali era relevati de 
luxul orgolios al interiorului, de acea imensă draperie cu steme stili- 
zate, organizatorii spectacolului aducind aici cuvenitul spirit critic. Inte- 
riorul de la laşi (actul V) amintea caracteristicile stilului arhitectural 
moldovenesc, închegat de pe vremea lui Ştefan cel Mare şi cunoscind 
ulterioare dezvoltări. Configuraţia ogivală a uşilor, motivele decorative 
ale scării monumentale, cu arcade şi coloane, şi forma mobilierului au 
reuşit să redea, fără abuz de amănunte și fără elemente greoaie, atmosfera 
și stilul epocii, Nu la fel de izbutit a fose decorul pieții realizat într-un 
spaţiu prea restrins pentru mişcarea actorilor şi 6guratieì, şi nici destul 
de caracteristic ca viziune, La Apus de soare, exteriorul curții de la Suceava 
a fost aglomerat faţă do scena relativ mică a sălii Comedia, pe cînd inte- 
rloarele mult mal bine chibzuite şi expresive, A : 

Spectacolul de la laşi cu Despot Vodă, în scenografia lui Mircea 
Marosln a dovedit de asemenea o bună folosire a spaţiului scenic, în 
care mobilierul şi panoul circular (alcătuit din perdele de mătase, fiecare 
perdea avind figura în urlaşe proporții a unula din marii domnitori, tratată 
în stilul frescelor), aminteau concis locul şi timpul acțiunii. Pe măsura 
desfăşurării acţiunii, a opoziţiei întimpinată de prefăcutul şi contras 
đietorlul Despot din partea poporului, panoul cu figurile voevozilor 
căpăta un colorit mal sumbru, pentru ca spre final să se =drenţulască, 
Metafora aceasta — de a simboliza prin figurile domnitorilor din trecutul 
Moldovei « crizele » şi prăbuşirea lui Despot, uzurpatorul tradițiilor 
vitejestl alo ţării — a fost exagerată, chiar ducă la urmă imaginile domneşti 
lại recapătă integritatea, Era deajuns ca peste figuri să se aştearnă în 
mod trecător Întunericul, 

Încercarea de u sugera și prin pleturlle sau sculpturile de pe scenă 
sensul acţiunii dramatice a fost folosită de Mircea Morosin şi în mon- 
turoa de la Constanţa a plesel Ovidius de Gr, Sălceanu (regia Val Mugur). 


În actul IV, confruntarea dintre statuia 


Š ` de zeu n lui Octavian August și 
insuși personajul a servit spre a se materializa și plastic ironica deosebire 
dintre ificare şi împăratul-om, imbătrinit şi copleşit de greutăţile 
domniei. În montarea acestei Piese, regia şi scenografia au urmărit să 
redea şi prin decor sensul tragic al destinului marelui poet, decorul 
find, după cum s-a observat, o imagine poetică, o metaforă a 
mentelor piesei, şi mai puţin o evocare documentară a epocii, 

O reuşită a decorurilor picturale şi arhitecturale, tot cu prilejul 
unei reconsiderări istorice, am constatat-o şi la spectacolul Operei de 
Stat cu lucrarea compozitorului Gh. Dumitrescu, lon Vodă cel Cumplit 
(regia George Teodorescu, scenografia Toni Gheorghiu). Poarta cetății 
domneşti (tabloul I), cu zidurile-i masive, turn pătrat și contraforturi, 
era redată în stilul vremii, servind atmosfera operei. Dar pe cînd celelalte 
elemente arhitecturale erau construite în volum, turnul de veghe părea 
lipit de zid, deci nu avea volum, deși lucrul era necesar pentru mișcarea 
străjilor. (Probabil o greşeală de executare a schițelor scenografului). 
Inspirindu-se mai ales de la stilul arhitectural și pictural al Moldoviței, 
scenografia a valorificat cu ochi contemporani culoarea şi stilul local, 
ceea ce găsim că împlineşte un spectacol de reconsiderare istorică. 

Dar necesitatea culorii locale o resimţim la orice spectacol, unde se 
descriu sau evocă medii sociale dispărute, unde atmosfera înconjurătoare 
are un rol însemnat în trăirea eroilor, Pentru asemenea spectacole decorul 
pictural şi arhitectural îşi dovedeşte din plin necesitatea. Luind drept 
pildă spectacole atit de diferite prin conținut, mediu şi atmosferă ca 
Hamlet şi Furtuna de Shakespeare, Trei surori de Cehov, Sfinta loana 
de G. B. Shaw şi Domnișoara Nastasia de G. M. Zamfirescu, vom cerceta 
alte viziuni scenice ale pictorilor noştri decoratori. 

Cu totul izbutite, datorită şi viziunii picturale, socotim spectacolele 
cu piesele Trei surori (Teatrul Naţional, Bucureşti, regia M. Ghelerter, 
scenografia A. Brătăşanu) şi Domnișoara Nastasia (Teatrul Muncitoresc 
C.F.R., regia Horea Popescu, scenografia Teodor Constantinescu). 
Dacă Trei surori şi-au avut interioarele și exterioarele cu tipica atmosferă 
cehoviană, în care nu numai lumina mohorită de afară, dar pînă și copacii 
îşi au rostul lor, contribuind la oglindirea stării psihologice a perso- 
najelor, aceasta s-a datorit şi viziunii scenografice, care a folosit elemente 
cromatice și arhitecturale definitorii. Drama lui G. M. Zamfirescu, care 
pune accentul pe condiţiile mizere în care trăiau odinioară oamenii 
muncii din cartierele periferice, a găsit în decorurile picturale ale lui 
Teodor Constantinescu, în exterioarele cu ulițe strimte şi căsuțe chi- 
nuite, o reală forță de expresie. 

Desigur, decorul pictural, decorul de descripţie, evocare şi atmosferă, 
are posibilităţi infinite, ca şi đecorul-constructie, decorul sintetic etc. 
Mai puţin concret în scenografia spectacolului cu piesa Bunbury de 
Wilde (Teatrul de Stat Bacău, regizor Val Mugur), Teodor Constan- 
tinescu a sugerat tot cu o notă critică atmosfera locului, prin draperii 
vaporos luminate de reflectoare şi prin dantelăriile scrobite ale epocii 
victoriene, păstrind de asemenea mobilierul și recuzita epocii. Posibili- 
tăţile decorului pictural, cu aspect mai curind grafic, datorită liniaturii, 
ni le-a sugerat Toni Gheorghiu la spectacolul cu Mătrăguna de Machia- 
velli (Teatrul C. I. Nottara, regia M. Raicu). Pe scena insuficientă pentru 
decoruri monumentale, a apărut totuşi o piață în care se proiectează pe 
pinzele pictate o catedrală impunătoare și clădiri masive şi din care 
pornesc diferite străzi. Piaţa florentină din plină Renaștere a fost realizată 
printr-un decor pictat pe pînză, în care, pe fondul albastru închis, se 
desprind liniile albe ale portalului, ale ferestrelor etajate şi ale altor 
elemente arhitecturale, în toate precumpănind arcul, dreptunghiul si 
pătratul, caracteristice stilului Renaşterii. - 

Dar sînt cazuri cind coloritul picturii în ulei şi elementele arhitec- 
turale nu reușesc să închege imaginea necesară pieselor respective, Așa 
a fost la spectacolul cu Furtuna de Shakespeare (Teatrul Naţional, Bucu- 
reşti, regia M. Ghelerter, scenografia A. Brătăsanu), unde coloritul greoi, 
strident, cu tonalități lipsite de poezia necesară, precum şi formele 
greoaie ale construcţiilor nu au avut nimic din lumea de basm a piesei, 
din aerianul pe care se cuveneau să-l sugereze și atmosfera piesei şi jocul 


eveni- 
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unei bune părţi din personaje. După tabloul iniţial nh pe, zare), 
realizat aproape naturalist, tablourile de pe insulă, unde se ae i 
mai multe lumi, au fost lipsite de poezie şi imaginaţie te Tiến 
aerian, deși prezenţa lui Ariel o cerea; nimic primitiv, deşi al ai 
trăieşte acolo, ci un fel de peisaj cu stincí colorate convenţional, c 

arbori care nu au nimic feeric. Natura nu trăia nici prin formă, nici prin 
culoare, nici prin lumina reflectoarelor. Lipsind imaginea erdee 
aici cu adevărat necesară, ideile gí atmosfera piesei nu au reiegit decit 
rea palid și confuz, ; Si 
p EELE cu Hamlet (Teatrul Municipal) şi Sfinta Ioana (acelaşi 
teatru) ridică probleme și mai acute privind coloritul şi atmosfera ớt 
piese. La Sfinta Ioana de Shaw (regia, decorurile și costumele de Liviu 
Ciulei), scenografia a folosit metafora sau simbolul, ridicindu-se un 
fundal dintr-o impletitură de nuiele, care ar fi vrut să reprezinte imaginea 
rugului pe care va fi arsă loana şi care pindea pe orice oponent al bise- 
ri mpletitura aceasta — nouă, cel puţin, — ne-a sugerat mai curind 
îngrădirea vieţii feudale, lipsa de libertate a popoarelor, incătușarea 
conştiinţelor mai evoluate, căci rugul are în primul rind buşteni, iar 
nuielele puse peste ei nu posedă regularitatea împletiturii de „pe scenă. 
Metaforele plastice sau picturale, cînd sînt folosite, trebuie să aibă un 
tilc precis, o putere de sugestie directă, altfel riscind să rămină confuze 
ori ambigui. PRSTE 

Epoca și stilul ei au fost într-o oarecare măsură sugerate, în viziunea 
scenografică a lui Liviu Ciulei, prin prezenţa unor cadre ogivale, cu 
funcţie plurală de-a lungul acţiunii. În schimb, arhitectura gotică a fost 
diformată pină la a deveni ceva inform, datorită acelor masive albe 
foarte joase şi rudimentare, prezente pe scenă. Spiritul critic faţă de 
viaţa feudală putea fi folosit arătindu-se, de pildă, apăsarea uriaşelor 
construcţii gotice sau prin contraste între felul de a trăi al maselor şi 
măreţia arhitecturii, iar nu prin minimalizarea splendidei arhitecturi 
gotice, socotită de ştiinţa artei ca un act de mare creativitate, iar pe 
scenă diformată şi aproape de nerecunoscut (de pildă, cînd se evocă 
fortăreaţa Vaucouleurs și sala tronului). Dimpotrivă, catedrala de la 
Reims, unde a fost încoronat Delfinul, a fost amintită prin rozeta caracte- 
ristică din centru și prin arcul ogival. Aici decorul a căpătat viaţă prin 
elemente stilistice tipice, iar coloritul şi lumina ce au apărut mai manifest 
consemnau un moment pozitiv din desfășurarea piesei. 

Tabloul de pe malul Loarei, unde ostașii aşteaptă cu nerăbdare 
vintul prielnic pentru imbarcare și atac ar fi căpătat mai multă viață 
şi semnificaţie — viaţa cerută de text — dacă natura ar fi fost mai puţin 
săracă sỉ incremenită, iar flamura ar fi fost din pînză şi ar fi filfiit la momen- 
tul potrivit. În acest tablou, mulţi spectatori au simţit nevoia ca scena 
să fie mai animată, ca natura, care aici avea un rol important pentru 
acţiunea personajelor, să trăiască şi să nu fie sugerată doar prin vorbele 
şi acţiunea personajelor. 

Dacă la spectacolul cu Sfinta Ioana imaginea scenică ne-a părut, 
în unele momente, lipsită de viaţă și fără puternice semnificaţii, care să 
ajute merituosul joc al actorilor, la spectacolul cu Hamlet (Teatrul Muni- 
cipal, regia Ionel Olteanu, scenografia Liviu Ciulei şi Paul Bortnovski — 
scenografi care au creat o seamă de valoroase viziuni scenice), ea a fost 
tot timpul apăsătoare și neplăcută pentru spectator. Pornind de la ideea 
de a arăta că Danemarca feudală era ca o temniţă, scenografii au ținut 
imaginea scenică mereu în aspecte negre, întunecate, funerare, în care nu 
se ivea nici o rază de lumină. Deschiderea scenei însăși avea, de-o parte 
şi de alta, draperii de postav negru și la fel de negre păreau şi perdelele 
interioare. Astfel s-a creat o atmosferă nu numai apăsătoare, dar chiar 
lugubră, ce a impiedecat perceperea textului. 

Că o asemenea viziune scenografică, fără contraste şi opoziții, este 
nepotrivită cu sensurile piesei nu trebuie argumentat prea pe larg. În 
tragedia lui Shakespeare există nu numai « temnița », ci şi personaje 
luminoase, care luptă împotriva « temniţei » feudale, iar interpretarea 
dialectică a conţinutului piesei cerea tocmai contraste de lumină şi 
întuneric, tonalități variate care să dramatizeze lupta binelui cu răul. 


Problema tonalitătilor în imaginea scenică 


De altfel este o greşită părere că tragicul sau dramaticul se poate 
oglindi numai sau mai ales prin culori negricioase şi tonalități închise. 
Să ne gindim la tradițiile picturii noastre. Puternica dramă socială pe care 
Luchian o oglindeşte în compoziţia « La împărțitul porumbului » (revolta 
exploataţilor, care merg să ceară porumb de la stăpinire), este realizată 
mai ales prin culori luminoase şi calde şi ea îşi atinge telul infinit mai 
mult decit dacă pictorul ar fi folosit culorile negre. Tragicul din « Odihnă 
pe cimp» de Corneliu Baba sau din « Epilogul răscoalelor» de Al. 
Ciucurencu este redat prin culori variate, prin clar-obscur la Baba, prin 
culori calde şi reci la Ciucurencu. 3 

Fără să pledăm pentru izgonirea negrului din pictură şi din imaginea 
scenică, trebuie să ţinem seama totuşi de tradiţiile picturii noastre şi de 
modalităţile actuale de exprimare ale tragicului şi dramaticului. Pe 
fundalul unul cer serafic şi la picioarele coloanelor de marmură albă se 
pot petrece cele mai cumplite tragedii antice. Un scenograf ar putea 
foarte bine monta drama lui Hamlet şi a Ofeliei în culori bătìnd în alb, 
în culori liliale, Justificind că foloseşte albul şi solarul pentru că eroii 
lui Shakespeare sint ființe pure, candide, lạc albul ar fi simbolul acestor 
însuşiri, Dar şi un asemenea procedeu ar fi la fel de arbitrar (deşi infinit 
mai puţin apăsător pentru spectator), ca sỉ acela de a închega doar din 
nogru mortuar viziunea scenică a tragediei Hamlet, 

Scena are nevole de spaţiu liber şi cte mai sensibilizat, 


de aer şi 
colorit contrastant, de tonalități. dinamice, 


pentru că ea înfăţişează 
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conflicte şi contradicții, mişcări în opoziţie şi variate nuanţe sufletești. 
lar decorul pictural, credem, are datoria de a servi textul piesei în toată 
bogăţia lui semnificativă, tălmăcindu-l dialectic, pentru înţelegerea mai 
complexă și mai înaintată a omului contemporan. Decorul pictural 
trebuie să țină seama de sensibilitatea oamenilor de la noi, deprinși cu 
pictura mai viu colorată, mai luminoasă, mai lirică — şi aceasta chiar 
cînd este vorba de tragedii şi drame cu acţiunea în trecutul îndepărtat. 
Dacă este bine că scenografia şi-a găsit mijloace specifice de exprimare 
în funcție de spaţiul și mişcarea scenică, socotim că în materie de croma- 
tism ea nu trebuie să se înstrăineze de caracteristicile şcolii noastre de 
pictură, de sensibilitatea şi preferinţele publicului nostru de azi. De 
asemenea, decorul pictural ar trebui să ţină seama de strălucirea şi 
frumusețea peisagisticii noastre actuale sau din trecut şi să folosească, 
atunci cînd este cazul, în mod mai spornic, elementele inspiratoare ale 
peisajului. 

În montările sumbre aici menţionate, ca și cu alte prilejuri, am 
simţit nevoia ca natura să fie mai vie pe scenă, mai puțin ab- 
stractizată, mai puţin încremenită. Pentru cei deprinși cu bogăţia 
picturii noastre de șevalet şi a picturii monumental-decorative — cores- 
punzind caracteristicilor peisajului din ţara noastră — imaginile terne, 
sumbre, lipsite de vibraţie lirică şi de nuanţe sugestive de pe scenă, 
constituie, în multe cazuri, o sărăcire, o restringere dăunătoare. Teatra- 
lizarea decorului nu trebuie să însemne o metodică renunțare la cigti- 
gurile artei noastre populare şi culte, la comoara de creaţii a croma- 
tismului specific picturii noastre. Simţul culorii, despre care Karl Marx 
spunea că « reprezintă cea mai populară formă a sentimentului estetic 
în general » nu trebuie neglijat pe scenă ci dimpotrivă, fireşte în funcţie 
de aceleași țeluri amintite ale artei spectacolului. Stilizarea a ajuns să 
însemne, uneori, tocmai eliminarea culorii în favoarea unor perdele 
negre si a unor scheme arhitecturale, înlăturarea din exterior a vegetației 
şi din interior a mobilierului şi recuzitei. Aci se ridică problema relaţiei 
dintre funcgionalism și estetic, care ar trebui amplu discutată în legătură 
cu « teatralizarea scenei ». 

O modalitate interesantă şi cu rezultate expresive, deși atingind pe 
alocuri verismul, o constituie decorul construit din material lemnos şi 
nevopsit, așa cum l-au folosit Toni Gheorghiu la Vrăjitoarele din Salem 
și, recent, Liviu Ciulei la Azilul de noapte. La spectacolul cu piesa lui 
Gorki (Teatrul Municipal, regia și scenografia Liviu Ciulei) încăperea 
în care au vietuit atlgia oameni prigonigi de regimul capitalist, se află, 
într-un adine subsol, într-o pivniţă întunecată și insalubră, care într-adevăr 
sugerează că și la propriu, și la figurat oamenii aceia ajunseseră « la fund », 
în fundul pămintului și al vieţii. Despărţiturile și paturile de lemn nevopsit 
sint etajate pe scenă și se ajunge la ele datorită unei scări înguste și întor- 
tochiate, care porneşte de la nivelul curţii și al străzii și coboară pină în 
planul de jos, unde citeodată personajele se întrunesc în jurul unei mese, 
Jocul actorilor se desfășoară pe toate diferitele planuri ale hrubei, de-o 
înspăimintătoare mizerie și în care lumina pătrunde doar pe ușa de sus. 
Cortina făcută din petece orinduite ca într-un fel de natură moartă, 
precum și parii sau bucăţile de lemn adunate parcă de pe maidane şi 
așezate în părțile laterale ale scenei, uricioase și ascuţite, avind ceva hain 


LIVIU CIULEI, Schiyã de decor la piesa « Anii 
negri» de Aurel Baranga și Nicolae Moraru 


in ele, contribuie la crearea atmosferei necesare. Lumina de pe scenă a 
fost folosită mai judicios decit la Hamletul Municipalului, închegindu-se 
un clar-obscur ce reliefa expresiile şi jocul personajelor. (Nu la fel de 
logic a fost însă construit exteriorul azilului). 

S-ar putea vorbi aici totuşi de un anumit verism al regiei şi sceno- 
grafiei, deci de o exagerată tratare a mizeriei umane, verism accentuat şi 
de hainele și cămăşile rupte și peticite ale personajelor, şi de jocul acto- 
rilor, care adesea se scărpinau. Asemenea elemente veriste depășesc, 
credem, în dorința de expresivitate, caracterul interpretativ al artei 
pentru o accentuare prea demonstrativă a realităţii. 

Am atins în acest articol doar o mică parte din bogatele și complexele 
probleme ale scenografiei noastre. Nu am arătat aici bogăţia de soluţii 
scenografice la unele piese romineşti, jucate de mai multe teatre, de 
pildă Anii Negri de A. Baranga şi N. Moraru, piesă care la Iași, Timișoara, 
Constanţa şi Bucureşti şi-a găsit valabile şi interesante modalităţi pentru 
a se invedera conflictul dintre cele două lumi antagonice. Contribuţia 
scenografiei noastre la succesul multor piese originale contemporane 
merită o tratare aparte. Nu am cercetat încă o seamă de procedee promo- 
vate de scenografii noştri pentru redarea monumentalitătii pieselor cu 
conţinut revoluţionar, care se alătură Tragediei optimiste, ca Uraganul 
de V. Bill Beloyerkovski, Omul cu arma de N. Pogodin şi altele. La acestea, 
practicabilele au avut rolul de postament pentru monumentalizarea 
jocului protagoniştilor şi figuraţiei, iar la Omul cu arma s-au folosit 
fotografiile mărite şi montate pe siluete arhitecturale. Rostul decorului 
fotografic trebuie analizat şi el, ca şi inglobarea filmului la unele spectacole 
(de pildă Hotel Astoria de Al. Stein). Folosirea decorului cu aspect de 
gravură (Profesiunea Doamnei Warren de Shaw şi Discipolul Diavolului 
tot de Shaw) ar merita de asemenea o analiză mai temeinică, deoarece 
dacă în unele cazuri aspectul de gravură al imaginii scenice ajută la evo- 
carea atmosferei, alteori, cînd piesa are un sens eroic, aspectul de gravură 
firavă şi migălită minimalizează tocmai sensul şi patosul eroic. Nu am 
cercetat alte modalităţi de ridicare la monumental sau pentru dobindirea 
unei atmosfere specifice, cerute de texte şi în care unii tineri scenografi 
au dovedit temeinică pricepere. Contribuțiile tinerilor scenografi puţin 
cunoscuţi în capitală, dar care au realizat lucruri vrednice în provincie, 
ar merita o cercetare serioasă deoarece invederează orientarea spre viitor. 

Două probleme fundamentale ar trebui îndeosebi discutate și anume 
relația dintre regie şi scenografie (există cazuri de vădită nepotrivire 
cînd, de pildă, regia şi jocul actorilor trec aproape la naturalism, folo- 
sindu-se în schimb decoruri simbolice, sau invers) şi relaţia dintre decor 
şi costum, De costum nu ne-am ocupat deloc aici, pentru că arta costu- 
mului merită o discuţie specială şi amănunțită (pînă acum aproape cu 
totul neglijată în cronici), fireşte legată de decor şi regie. În fine, o pro- 
blemă asupra căreia încă nu s-au purtat discuții este aceea a plasticii 
spectacolului, adică a felului cum se exprimă plastic actorii, cum merg, 
se grupează etc., problemă strîns legată de imaginea scenică, de viziunea 
spectacolului, ce se încheagă prin colaborarea dintre regie, scenografie şi 
actori, aici arta actorului avînd o însemnătate deosebită. 

Problemele ridicate arată cît de bogat gì complex a devenit domeniul 
scenografiei noastre şi cît de mắrete sint şi aici exigenţele prezentului. 
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ălătoria, schimbarea mediului imediat, cunoaşterea pe viu, 
adincită și sistematică, a realitătilor noi ale unor locuri se constituie 
într-un proces de îmbogăţire psihologică, de creştere a nivelului conşti- 
intei sociale, a culturii si ideologiei fiecărui om. Ceea ce numim docu- 
mentare are sau ar trebui să aibă niște implicaţii şi urmări esenţiale 
pentru atingerea scopului în care a fost consumat timpul și energia pe 
toată durata perioadei respective, 

Se înţelege mai puţin la noi, cind e vorba despre munca de documentare, 
faptul că ea trebuie precedată de o pregătire foarte serioasă şi amănunţită 
de ordin teoretic, în bibliotecă. Cînd, ca să folosim un exemplu ilustru, 
Gustave Flaubert şi-a propus să reînvie în Salambo viaţa vechii Cartagine, 
deplasarea lui la fața locului a fost precedată de o pregătire asiduă, 
marele scriitor citind tot ce i-a stat la îndemină în legătură cu cetatea 
antică. Precum a şti dar a nu ţine seama că în plastica rominească au 
existat un Luchian, Pallady ori Brâncuși înseamnă o greșeală fără margini, 
tot astfel a te deplasa într-o regiune despre care nu ştii decit cum se 
cheamă, unde se află aproximativ pe hartă gi, eventual, ce specific are, 
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Tineri artişti plastici lucrind printre minerii din Teliuc 
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EVA MUNTEANU, La turnătorie — acuarelă și pastel 


Plecind în mari centre industriale, ca Oneşti, Hunedoara, Reşiţa ori în 
Dobrogea colectivizată, lucrind acolo vreme îndelungată și în condiţii 
pe care altădată artiștii nici nu le visau, primiți cu dragoste şi interes 
de către oamenii muncii, plasticienii au realizat un contact strîns cu viaţa 
şi activitatea de zi cu zi ce se desfăşoară în sectoare importante ale con- 
structiei socialiste. 

Asistind la naşterea unor opere de artă ori măcar la creionarea unor 
schiţe pentru ele, omul muncii va cîştiga în putinţa de înţelegere a lor. E 
un mijloc important de a provoca o osmoză pe scară largă și în medii 
diferite, între opera de artă şi cei cărora le este destinată. 

Toţi artiştii și oamenii muncii cu care am stat de vorbă sau am avut 
prilejul să le citesc scrisorile referitoare la acţiunea întreprinsă în vara 
aceasta de către Uniunea Artiştilor Plastici şi Fondul Plastic, subliniază 
importanţa ei. lată ce scria grupul de artişti plecați la Hunedoara: 
« Pentru noi, artiştii plastici aflaţi la Hunedoara, contactul cu această 
lume, cu peisajul grav, cu oamenii aceştia așa de interesanti, cum sînt 
siderurgiştii, este de o foarte mare importanţă. Construcţii metalice 
masive, de forme plastice sugestive, într-un clocot neîntrerupt de viață. 
Locuinţe pentru muncitori, în culori atrăgătoare, un oraş pe care nu-l 
recunoşti de la an la an (unii dintre artişti au mai fost și în alți ani în 
documentare la Hunedoara n.n.). Sentimente complexe te coplesesc 
în contact cu această lume pe care o descoperi sobră la orice pas. Orașul 
trăieşte deopotrivă de intens munca şi destinderea, distracţia ce urmează 
muncii. Oamenii sînt exemplari în efortul lor cotidian de a crea această 
lume măreaţă. Îmbogăţiţi cu imagini clare ale acestui puternic centru 
muncitoresc contemporan, în care pulsează din plin viață, muncă, 


ILIE SCHÖN, Muncitor — desen în cărbune 


GHEORGHE ROŞU, Portret de sudoriță — ulei 


CORNELIA DANET, Sudoriţă — cărbune 


bucurie, noi ne vom întoarce cu o experiență de viaţă și artistică nouă, 
cu mapele pline de schiţe și notații, pe care le vom transforma în lucrări 
mai mari». 

Evident, documentarea largă a artiștilor organizată vara aceasta, 
trebuie considerată ca un însemnat pas înainte, inspre găsirea condiţiilor 
celor mai lesnicioase si fecunde pentru crearea unor opere valoroase, 
pentru legarea tot mai strinsă a artiştilor de popor, pentru educaţia 
artistică a maselor. 

Ajuns la Hunedoara, am întrebat pe cineva unde se află strada 
23 August (pe care locuiau artiştii plastici, veniţi aici). 

— Nu ştiu, mi s-a răspuns. 

— Atunci poate ştiţi unde se află pictorii veniţi din Bucuregti?... 

— Pictorii... i-am văzut în uzină și prin oraş lucrînd. Au deschis 
şi o expoziţie. Dacă mergeţi... şi, omul mi-a explicat cum ajung la 
expoziţie. 

De pe pereţii expoziţiei — deschisă într-un club spațios — te întîm- 
pinau schiţe şi uleiuri de diferite dimensiuni, reflectind modalităţile 
de exprimare proprii fiecărui artist, Se Împleteau portretele cu peisajele 
industriale, schițele de compoziţie cu aspecte de toate zilele ale orașului, 
surprinse în piață, la un colț de stradă, pe un şantier de construcţii 
etc. Fără să fie prea multe realizări definitive, toate vorbeau despre elanul 
cu care au lucrat cei veniţi în « orașul flăcărilor». Aveai senzația că 
oamenii aceştia au încercat o experiență foarte interesantă pentru 
creația lor, că s-au îmbogăţit. lar hunedorenii, pe cîţi i-am văzut în 
expoziţie, erau uimiţi și bucuroşi să-și vadă tovarăşii de muncă, 
prietenii, marele bluming, aspecte ale vieții din uzină, ori colţuri din 
oraş, pe pinză ori schitate pe foi de desen. Poate că nu tot ce era expus 
îi mulțumea, poate că aveau unele rezerve şi, poate, chiar nedumeriri, 
dar sentimentul general şi final era acela al unei «trebi bine făcute, 
folositoare, pentru care vă sîntem recunoscători », cum scria cineva 
în caietul de însemnări aflat în expoziţie. 

Chiar dacă unii dintre artiştii ce-au fost în documentare la Hunedoara 
plecaseră deja, lucrările lor din expoziţie, discuţiile celor rămaşi — Maria 
Tălăpănescu, Silvia Cambir, Constantin Blendea, Eremia Profeta şi 
Gh. Dimu — ori cele purtate cu oamenii uzinei sau vizitatorii care-i 
văzuseră şi lucrînd, aduceau în miezul lor numele Mariei Blendea, al 
soţilor Nedel, al lui Gh. Boţan, al Elenei Dã, al lui Marin Predescu 
ori al lui Ştefan Guleş din Deva. E un semn al vieţii şi muncii artiştilor 
în colectiv, un semn că cei în mijlocul cărora au creat nu-i vor uita 
şi-i aşteaptă şi pe viitor. 

Reșița, impresia primă pe care o ai e aceca a unei țişniri vul- 
canice, a unei înaintări, sigure și masive, a combinatului industrial. 
Impresia impletirii oraşului cu combinatul e organică şi statornică. 
Viaţa întregii localități pulsează în jurul marii uzine. E aspectul carac- 
terizant al aşezării industriale de la poalele înverzite ale munţilor Bana- 
tului, cu un aer, un colorit şi o plastică umană şi naturală specifice. 
Pictorii, sculptorii şi graficienii veniţi aici au găsit bogate surse de inspi- 
raţie. Aspectul plastic al localităţii ca şi al aşezărilor din jur, în care 
au făcut scurte dar plăcute excursii de lucru, este izbitor şi atrăgător. 
Expoziţia deschisă la Casa de cultură a oraşului, în cinstea zilei de 
23 August, ca şi cea de la Hunedoara, precum şi o seamă de lucrări 
neexpuse ori încă neterminate atunci, vorbesc despre dragostea cu 


DEA, Laminorul de 
1000 mm. — ulei 


ELENA UTĂ, Uzina 
Cocso-Chimică Hune- 
doara — ulei 


care au lucrat cei de la Regita. Expoziţia a avut un remarcabil succes, 
contribuind la educaţia estetică a iubitorilor de artă. Observațiile din 
cartea de impresii care vorbeau despre faptul că muncitorul este bine 
caracterizat într-un portret, ori că unui ofelar pictorul n-a reușit să-i 
surprindă destul de bine dirzenia sau că peisajele redau în mod sensibil 
Reşiţa — lucru de care noi regitenii ne putem da bine seama — sînt 
o mărturie în acest sens. 

Membrii grupului condus de pictorul Gheorghe Roşu şi format 
din Rodica Pandele, Radu Costinescu, Ileana Cojan, Vasilica și Ernest 


MARIN PREDESCU, În uzină — ulei 


ERVANT NICOGOSIAN, Poarta nr. | — ulei 


Kaznovszki, Tudor Panait, Eugen Costache, Eva Munteanu-Schön, 
Cornelia Dane și Ilie Schön au expus uleiuri, sculpturi și lucrări de 
grafică inspirate mai ales de aspectul industrial al orașului. Portrete 
de ogelari, peisaje industriale, schiţe de compozi grafică colorată, 
evocarea plastică a unor străzi din oraș, naturi moarte, toate se evi- 
denţiază prin emoția sinceră ce i-a stăpinit pe artişti atunci cind le-au 
creat. Dacă lucrările celor de la Hunedoara se remarcă printr-o mai 
mare varietate coloristică (reflex poate si al specificului locului), cele 
de la Reşiţa sint sobre. Şi unele şi altele, în marea lor majoritate, surprind 
prin autenticitate și prospeţime, prin căldura cu care artiștii s-au apropiat 
de cele mai diverse aspecte ale locului în care s-au documentat și au 
lucrat, Și una și cealaltă dintre expoziții au în centrul lor omul nou, 
omul muncii socialiste, cu psihologia și personalitatea lui. Chiar dacă 
nu toate lucrările sînt foarte pregnante în acest sens, şi duse pînă la capăt, 
ele vorbesc despre această preocupare a artiștilor, vizibilă pină şi în 
schiţele fugare făcute de aceştia cu diferite prilejuri. Ambianta munci- 
torească transpusă în unele lucrări e pe aceeași linie a încercării de a-i 
surprinde nota caracteristică, diferenţială. Nu trebuie apoi uitat faptul 
că atit cei de la Reşiţa cit şi cei de la Hunedoara au lucrat în mijlocul 
oamenilor muncii, că foarte mulţi dintre aceştia au văzut, mai bine zis 
au fost martorii concretizării imaginilor, iar artiştii le-au explicat chiar 
în timpul lucrului ce vor să exprime și prin ce mijloace artistice. Pe 
de altă parte, lucrind în uzine, muncitorii i-au influenţat pe artiști, 
indicindu-le de multe ori temele și oamenii pe care voiau să-i deseneze, 
ba uneori chiar și unghiurile din care ar trebui privite anumite aspecte 
ale vieţii lor, fiind într-un fel niște colaboratori ai artiştilor. Astfel și 


MARIA MIHALACHE, Colt de uzină — ulei 


MARIA I. TĂLĂPĂNESCU, La cuptoare — acuarelă 


artiștii au putut să-și dea seama mai bine de felul cum este privită plastica 
de către oamenii muncii și au putut mai ușor să ajungă la acea sugerare 
a specificului locului, iar prin strînsa comunicare între muncitori și 
artiști, ei au fost repede eliberaţi de stinjeneala și efectul de surpriză 
de la început, EWR 

n ce a relaţiile lor cu oamenii, și artiştii de la Reşiţa şi cei 
de la Hunedoara subliniau cu emoție bunăvoința aproape de asinehivule 
cu care au fost priviţi; cum un muncitor care servea drept modol ui 
Gheorghe Roșu, de pildă, venea după ce-și termina orele de munci 
în schimbul de noapte și stătea răbdător şi încîntat în faţa plecoru u 
fără să se Plingă vreodată de oboseală, Discuţiile, KẾ hen cei da a 
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lucreze direct în uzine, în timpul producţiei, artiștii nu fost impre opar 
de modestia și congtiinelozitatea muncitorilor, de dăruirea rota fata 
de activitatea lor, Toţi artiştii vorbeau despre spiritul colectiv ul vi tử 
muncitorilor, de solidaritatea lor continuă, despre Interesul fii Re 
tovarășii de muncă, ce merge plină la amănunte, cu tact și simp do răs- 
pundere, I-a impresionat profund îndeminarena și competența S3 cara 
executau cele mai diverse și complicate procese de producţie, È de lu 


sine înţeles că șederea mai îndelungată printre astfel de oameni, nu 
numai că are rezultate, am zice, pedagogice, dar poten(eazä posibili- 
tăţile artistice ale celor veniţi în documentare, le întărește sensul u ili- 
tății şi necesităţii stricte a muncii lor. Nu se poate ca atunci cînd constați 
direct pe viu că ceea ce faci are o menire inălțătoare, găsește un ecou 
larg în sufletul contemporanilor tăi, contribuie la formarea moralei 
lor noi, să nu fi emoționat, să nu lucrezi cu întreaga ta putere, 

În observarea directă de către artiști a dramatismului și frumuseţii 
muncii în uzină, a vigoarei muncitorilor, a înaltei lor ţinute şi forţe 
morale, arta noastră plastică va înregistra un pas înainte înspre oglindirea 
tot mai autentică și bogată a vremii noastre noi. Rezultatele vor fi cu 
atit mai pregnante cu cit impresia directă, culeasă la faţa locului, va 
fi însoţită de reflecţie, de informarea prealabilă bogată, de studiul pro- 
Priuzis. Alternarea muncii în atelier, în bibliotecă sau muzeu, cu docu- 
mentarea de lungă durată și multilaterală, sintetizarea lor într-un efort 
unic de surprindere a fenomenelor și imaginilor celor mai grăitoare 
pentru epoca noastră de desăvirgire a construcției socialiste, va da 
roade bogate. Iar locurile din ţară ce i-au inspirat pe artişti se 
vor înmulți mereu, cu atit mai mult cu cît noul, semnificativul, 
faptele caracterizante pentru vremea noastră îţi ies în cale la tot pasul, 
ca urmare a biruintei definitive a socialismului la noi. Deplasarea artiștilor, 
organizaţi în grupuri complexe, în centre de mare însemnătate ale econo- 
miei noastre se încadrează într-un proces ce va cunoaşte de bună 
seamă, o mare amploare. E ceea ce am vrut să subliniem. 


George Muntean 


SILVIA CAMBIR, Peisaj industrial — acuarelă 


OHBORGIHB DIMU, 
La furnale — edrbune 


ARTIŞTII PLASTICI PE SANTIERELE 
DE LA ONEŞTI—BORZEŞTI 


OCTAV ILIESCU, Sudor— ghips 


u n dublu aspect al construcțiilor socialiste a Întîmpinat artiștii 
plastici veniţi astă vară |n Onești: șantierul industrial se invecina aici 
cu șantierele de construcție. Înainte de finisarea combinatului chimic, 
a pornit campania de construire a locuinţelor necesare muncitorilor lui. 
Faptul că numeroasele cvartale de blocuri se înalţă într-o localitate 
pină mai ieri însemnată pe hartă ca un sat de viticultori, iar gigantul 
industrial e așezat între dealuri, pină de curind Puțin umblate, conferen 
locurilor un anume pitoresc, 

Dar departe de a se lăsa tentaţi de aspectele decorative alo învecinării 
oţelului cu iarba și chirpiclului cu betonul, artiștii au căutat să desprindă 
semnificația acestor contraste, 

1nfñtlgind « Construcţia blocurilor », Constantin Paulet n insemnat 
firesc și cimpurile, presărate încă printre șantierele oneștene, Dar, elemen- 
tul campestru e văzut în fundal, la capătul străzii pe cale să se 
dominat de maslvitatea compactă a blocurilor din prim plan, 

Curinda dispariţie a vechilor Onești o sugerează și modul în care 
Virgil Miu a etujut planurile Polaalului său citadin, Vaăzute panoramic 
pentru o cit mai cuprlnzftonre relevare n întinderii lor, cvartalurile de 
blocuri sugerează un oray modern în devenire, 

Contrastul pitoresc, po care-l aminteam, e deci Prezent În pelsajul 
lui Constantin Pauley ca și în cel semnat de Virgil Miu, Însă În amindouă 


formeze, 


aceste lucrări, rolul lui e funcţional și nu decorativ. Desigur, cîmp cu 
bălării și căsuță pricăjită au oferit alternante de culori şi forme. Dar ele 
au fost folosite întru sublinierea masivitắtii noilor construcții. 

Condus de aceeaşi intenţie a sublinierii grandiosului contemporan 
prin contrast cu vechile aspecte, Camilian Demetrescu a construit indus- 
trialul « Peisaj pe Valea Trotușului » din largi terase orizontale. Verdele 
proaspăt al pomilor din prim plan şi tonurile grave albăstrui-argintate 


ale rafinăriei ce alcătuieşte ultimul plan sînt legate printr-o pantă adîncită 


MIRCEA MUREŞAN, Fabrica 
de cherestea Oneşti — ulei 


NATALIA MATEI, Oneşti 
nou şi vechi — acvatinra 


CONSTANTIN PAULET. 
Schimbul II — ulei 


VIRGIL MIU, Peisaj 
din Oneştii noi — ulei 


NICOLAE HILOHI, Toma Du- 
mitru — electrician — desen în 
cărbune 


de cimpie. Terasa medie, sensibilizind coni 
planurilor extreme, valorifică pe cel superior de care e dominată. Certul 


„_ Gindite pentru a cuprinde şi reda sensurile şi semnificaţiile şantierelor | ¡3> NICOLAE HILOHI, Laboraneä — 
din Valea Trotușului, fiecare dintre lucrările amintite este rezultatul unui 4 4 desen în cărbune 


n vederea scopului urmărit, autorii lor au ales o fază superioară a 
muncii de construcție, desfăşurată pe aceste şantiere. 

Treptele parcurse în munca de construcţie, pînă să se ajungă la respec- 
tiva fază, se pot urmări în schiţele graficienilor: « 11 iulie 1960» se 
intitulează acuarela lui Rusu Ciobanu, în care stivele de cărămizi aşteaptă 
sub razele roşietice ale soarelui. În desenul rapid trasat de Ludovic 
Balogh, cărămizile s-au orinduit. Între coloanele blocurilor începute, 
verticalele macaralelor acumulează rapid materiale. Și iată că în gravura 
Nataliei Matei, cvartalul de blocuri e aproape bun de locuit. Restul de 
materiale e purtat spre noi şantiere, 

Oraș şi Combinat chimic au fost construite de zidari, oţelari, electri- 
cieni. Unii constructori ai Onegtilor s-au calificat în această muncă de CAMILIAN DEMETRESCU, 
curind, precum Ruxandra Mocanu, în al cărui chip Ludovic Balogh a Peisaj din Oneşti — ulei 
deslușit tăranca timidă de pină ieri. Dar de obicei constructorii, meseriaşi 
de înaltă calificare, au siguranța de sine pe care Hilohi a surprins-o 
în desenele lui. Adincind trăsăturile psihologice, sugerate cu uşurinţă 
în aceste schiţe, Hilohi va reuși să inchege portrete complexe. 

erituoase prin variaţia planurilor — modelate repede pentru a 
reda chipul aspru al șefului de brigadă lon Brudeanu, sau în planuri 
molcome cînd înfățișează blindeyea zidarului Marin Predan — portretele 
sculptorului Octav Iliescu vor trebui de asemenea să mai cîştige în adin- 
cime psihologică. O notă deosebită în portretistica sculptorilor care au 
lucrat la Onești aduce Alexandru Gheorghiţă. Sezisind realul filon liric 
al vieţii muncitorilor! oneșteni, a desprins cu gingägle, din piatră, abia 
sugerindu-i trăsăturile, un chip de tînără muncitoare. 

Dintre compoziţiile rezultate pină acum, din această documentare, 
deosebit de sugestivă este cea a sculptorului Petre Balogh. Îngemânaţi 
prin uneltele de muncă, doi zidari formează un grup compact, solid şi 
totuși elansat, Petre Balogh și-a turnat grupul în plumb, procedeu deosebit 
de interesant Și, probabil, plin de viitor, 

n afară de lucrările finisate pină în prezent, pe șantierele artiştilor 
sint Ín curs de Ínfñptulre numeroase compoziţii, Constantin Paulet a 
pus bazele unei lucrări, « Schimbul doi», ce de pe ucum arată un ritm 
deosebit de vital, Pe poarta rafinăriei, sub soarele amiezii, muncitorii 
garindu-și bicicletele se îndreaptă la lucru, Lu o compoziţie cu subiect 
asemănător lucrează și Mircea Mureșan, Natalia Matel se strădulegte să 
închipuie într-un larg panou, munca zidăriţelor, Un basorellef cubular, 
imbinat din elementele care au înălțat Onegtlul, prolectează Petre Balogh, 
n cinstea constructorilor orașului, Alexandru Gheorghiţă intenţionează 
să realizeze o friză decorativă, 
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CONSTANȚA CRIŞAN, Ter- 


BLENA BOODAN, Oneşti — 
mocentrala Borzești — ulei 


ntreprinderen foreatlerN — laulu 


Din păcate, în mulţimea acestor proiecte, nu s-a ivit încă nici unul 
care să-şi propună să redea nivelul material deosebit de ridicat al vieţii 
constructorilor onegteni. Între numeroasele magazine alimentare ale 
noului oraş se află unul care uzează de moderna autodeservire. Zidari gi 
electricieni cumpără zilnic motociclete şi aparate de radio, ceasornice 
perfecționate. > 

ntre rezultatele muncii depuse de plasticieni la Oneşti se cuvine 
înregistrată expoziția deschisă în cinstea zilei de 23 August, În acest oraş. 
Primele schiţe plasticienii au ținut să le supună judecății oamenilor muncii 
din Onești care s-au interesat cu afecţiune şi inyelegere de oaspeţii minui- 
tori ai penelului şi daltei. Fie că au pozat sculptorilor gi graficienilor, fie 
că s-au străduit să le asigure optime condiţii de cazare, gazdele nu au 
precupeţit timp şi osteneală. În semn de prietenie plasticienii au hotărit 
să dăruie oraşului și locuitorilor lui lucrările cuprinse în expoziţie. Şi 
acest dar, semn al legăturii formate între artişti şi muncitori, e sortit 
să fie nucleul unei viitoare pinacoteci, la sporirea căreia grupul expo- 
zanţilor a decis să contribuie. 

Concluziile pozitive ale experienței oneştene dovedesc incă odată, 
că documentarea necesită o pătrundere intimă în aspectele propuse. 
Că e cu totul altceva să trăieşti în mijlocul celor pe care vrei să-i înfă- 
ţişezi şi cu totul altceva să-i vizitezi în grabă. Documentarea în colectiv 
s-a dovedit emulatorie. Avîntul în muncă e molipsitor. Problemele ivite 
se pot rezolva într-o discuţie amicală. Pereţii care despart atelierele nu 
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VICTOR RUSU CIOBANU, S; 
estacade — lirografie 00 Pe 


| ION MITURCÃ, Toader Nicolae 
n | șef de echipă (Onești) — desen 
£ în tuş istă t2 ivă 
: există în viaţa colectivă, adusă de o asemenea documentare Şi, apoi 
. Şi, , 
| O asemenea deplasare pe teren 
J pneumatic privesc, cer lămuriri, 
` împodobească locuinţele, 
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GHEORGHE PETRAȘCU, 
Autoportret — ulei 


PEIR^As@V 
LA VENEŢIA, 


SOL AL REALISMULUI NOSTRU 


ION FRUNZETTI 


per simplu şi autentic e cel care convine omului de sub- 
stantš morală vădită. Pe cine îl interesează conţinutul comunicării umane, 
mesajul de transmis semenilor, n-are nevoie de podoabe zornăitoare. 
Artiştii concentrați asupra adevărului spuselor lor renunţă la retorism, 
şi nu de-a-surda. Îmboldit de pintenul nevoii unei formulări concise 
şi exacte, poetul culorii, ca şi cel al cuvintelor, n-are răgazul nici inima 
să se concentreze asupra « convenientei » şi « decorului ». 

Limbajul unor pictori păcătuieşte, însă, adesea prin aceea că sacrifică 
ceea ce e de spus, felului cum se spune. Văzul simplu şi sincer a fost 
decretat de teoreticienii formalismului ca neartistic, şi iată că unii 
artişti s-au lepădat, ca de un păcat, de redarea cinstită a realităţii văzute, 
căutînd s-o contorsioneze cit mai savant, spre a li se recunoaşte dreptul 
de a fi numiţi artişti. Bilbiiala şi alambicările ridicule, datorate indi- 
genței, au fost aplaudate de unii drept merite, și stil s-a numit, de la 
o vreme, mai mult lipsa aproximativă de formă artistică, decît năzuinţa 
spre una proprie, a pictorului respectiv. Vărsate în haosul general al 
degringoladei stilistice din arta occidentului, « originalitătile» acestui 
secol în pictura vest-europeană și de peste ocean s-au emulat întru 
eliminarea simplului şi sincerului din viziune, pînă cînd complicatul 
şi facticele au devenit normă obligatorie, deschizind calea absurdităyii, 
arbitrarului, necontrolabilului. 

n timp ce Occidentul este asaltat de nebunia abstractionistă, Tepu- 
diată de simţul sănătos al majorităţii oamenilor, faptul că la noi în 
țară s-au putut afirma şi impune atenţiei lumii întregi pictori pentru 
care realitatea rămîne pe piedestalul stimei cuvenite în procesul cu- 
noașterii și creaţiei artistice, este un prilej de legitimă mindrie, Avem, 
în pictura rominească, artiști a căror ţinută sobră, exemplară, de 
slujitori cinstiți ai unei estetici însușite spontan sau deliberat de 
majoritatea oamenilor, a produs o operă de cel mai autentic realism, 

n vara aceasta, la Expoziţia Bienală de la Veneţia, amatorii de artă 
din lumea întreagă au avut putinţa să vadă pictura lui Gheorghe Petrașcu 
care, din 1906, de cînd a participat pentru întîia dată la o expoziţie 
internaţională (cea din Munchen), a figurat cu opere relevate de critică 
la mai toate manifestările artistice romînești de peste hotare, †ntrunind 
peste tot sufragiile categoriilor celor mai diverse și mai largi de iubitori 
ai picturii, Cel puțin la Veneţia, cetaten mirifică ce întruneşte ca arhi- 
tectură și peisaj urban tot ceea ce geniul mediteranian n dat mai vrednic 
de luat în seamă în Europa, Petrașcu, participant la mai multe bienale, 
începînd cu cea din 1924, este într-un fel la el acasă, Şapte călătorii 
de durată în cetatea Dogilor au furnizat operei marelui pictor temele 
multor pinze, dintre cele ce însumează calităţile maxime ale artel lul, 
Cetatea cîntată de Byron gi Goethe, pe cure Shakespeare şl-a făcut-o decor 
al unei tragedii celebre, a dat de lucru pictorilor lumii întregi, Unii s-au 
mulțumit să se inspire din pelsaglgtll proprlu-ziși al Veneţiei, din 
Canaletto și din Guardi, Pnstlgindu-l; alţii au forjat o Venetle de basm, 
ca Delacroix, romanticul ilustrator al lul Shakespeare şi Goethe, cure 
i-au insuflat iubirea lor pentru mireasa Mării Adriatice, unde pictorul 
francez dealtfel nici n-a călcat vreodată, Bonnington, Turnor și Whistler 
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dintre englezi, apoi Corot, Monet şi Renoir, marii peisagişti francezi 
ai secolului XIX, Signac şi Marquet, Dufy ại André Lhote într-al nostru, 
ne-au lăsat, rînd pe rînd, imagini pline de atmosferă sỉ lirism. Ar fi 
interesant de comparat odată ce-au văzut ei în oraşul feeric, ori ce-au 
văzut Kokoschka, expresionistul ceh, şi italienii Carlo Carrà sau Filippo 
de Pisis, cu ceea ce a desprins din sufletul de piatră, de apă și de soare 
al cetăţii Dogilor, pictorul romin. Petrascu a revelat lumii esența nedes- 
cifrată de altcineva pînă la el, a unui oraş serios, demn, sobru, aşa cum 
de fapt simțim că trebuie să fi fost totdeauna, în fond, Veneția în care 
alții n-au văzut decît carnavalele, kermesele culorii şi feeria luminii. 
Dacă pentru alți pictori peisajul venețian e o intretesere de forme aparente 
cu sclipirile jucăuse ale reflexelor de soare, pentru Petraşcu, ceea ce 
merită să fie pus în valoare din priveliştea Veneţiei sînt clădirile masive 
ce-și impun materialitatea între albastrul, la fel de material şi de construit, 
al apei din care emerg si cel al cerului pe care-s profilate. Mare cons- 
tructor el însuşi, zidar al unui univers de realităţi solide, palpabile, 
Tesimfite spaţial, Petraşcu a fost sensibil mai cu seamă la acest aspect 
al oraşului înălțat din ape: soliditatea obligatorie a zidurilor în luptă 
cu elementele, cu apa sỉ cu aerul, suplinind rolul stìneilor, inexistente 
pe lagunele nisipoase. În dialogul cer-pămînt, care se redeschide prin 
opera oricărui peisagist, Petraşcu resimte dramatic îndreptăţirea rocei 
de a domina, şi-i împrumută structură cristalină, dură. Acolo unde 
roca n-are geneză naturală, unde ea nu-i produsul geologiei — cum 
sînt stîncile marinelor lui Petraşcu, asaltate de imensitatea clocotitoare 
de cristale albastre-verzi ale apei vitrificate aproape, resimţite mai mult 
in volumul ei, în corporalitatea ei materială; cristalină, decit ca un 
lichid — Petraşcu descoperă însuşirile rocei vii în roca artificială : zidăria, 
prelucrată şi ea de la o vreme, ca şi cea naturală, de elementele opuse 
pămîntului — apa, aerul şi focul. 

În centrul Veneţiei, al unei splendide opere de artă arhitectonică 
realistă, astăzi se pot vedea îngrămădindu-se aşa-zise opere de artă, 
ce neagă însuşi principiul străvechi al artei: « homo additus naturae » 
— omul adăugat naturii, Arta abstracționiştilor, glorificați la bienalele 
venețiene în ultimii ani, nu mai cuprinde nici natura şi nici, cu atit 
mai puţin, omul, oricit s-ar trimbiţa contrariul. Dar acolo, în centrul 
oraşului care a fost creat ca să afirme puterea omului asupra naturii, 
pictura lui Petraşcu e o prezență ce reaminteşte mustrător că se poate 
face artă mare, artă de calitatea celei venețiene din trecut, respeetind 
natura. ȘI nu numal respoctind natura, ci şi înțelesînd-o chiar. 

Veneţia din pictura lui Petraseu, — cu fațadele ei de palate singerii, 
oglindite în sticla prețioasă a apel canalelor, cu zidurile ei calcinate de 
vreme, cu pun(lle ei arcuite şi tulburătoarele «cortile », — e departe 
de a mai fi cadrul feeric al unei vieţi de evadări turistice. Nu e Veneţia 
călătorilor străini, decor festiv al vacanțelor memorabile, ci e cetatea 
care are viață proprie, cetatea sobră a constructorilor care au infrinr 
prin ea nisipurile lagunelor, mlaștinile cu alge putrede şi nămol de 
scolcă, înverşunările mării, înălțind-o ca pe o mărturie a puterii omului 
asupra elementelor naturii, Glorificind-o, Petraşcu glorifică geniul uman 


GHEORGHE PETRAŞCU, Femeie în 
albastru în atelierul artistului — ulei 


GHEORGHE PETRAŞCU, 
Peisaj din Chioggia — ulei 


care nu se lasă înfrint de adversitatea stihiilor, ci și le aservește, punin 
du-le la treabă întru executarea scopurilor inteligenței şi voinţei sale. 
Refuzind să vadă în Veneţia peisajul de basm, produs labil al soarelui, 
atmosferei, reflexelor, el receptează volumele zidurilor și materia lor, 
de o frumuseţe mai austeră, mai conformă cu ceea ce înseamnă defi- 
ia de fiecare zi a vieţii reale. 

S-a spus de multe ori, pe nedrept, că Petrașcu ignoră realitatea, că 
se desinteresează de subiect, că nu vede, in afară de « motivul » pictural, 
nimic. Este inexact. Confruntarea cea mai puţin adincită cu opera 
pictorului e deajuns să spulbere aceste afirmaţii cu totul abuzive. Desco- 
perindu-l la una din bienale, Lionello Venturi scria despre Petrașcu 
în 1938: « Petrașcu nu se pierde, ci se concentrează... A pune stăpinire 
pe realitate este pentru el un lucru natural, spontan... cu cit realitatea 
e mai apropiată şi mai obișnuită, cu atit mai bine pentru arta sa 
Petrașcu are prea puternic dorința de a pipăi, de a adinci: el vrea sí-si 
impună sie insuşi evidenţa obiectelor pictate ». (« Întilnire cu Petraşcu » 
articol reprodus în catalogul Expoziţiei Petraşcu din 1940). 

Calitatea observaţiei realiste in viziunea picturală a lui Petrașcu 
este cea pe care o remarcă academicianul Tudor Vianu în al său « Gh. 
Petrașcu » unde vorbeşte de «plăcerea de a observa oamenii apro- 
piaţi şi de a nota imagini cunoscute ». Luciditatea observaţiei e caracte- 
ristică lui Petrașcu. Lucrul e cu atit mai vizibil în portretistica şi auto- 
portretistica pictorului: ... « Petrașcu se observă pe sine pentru a 
se simţi trăind... Nu modelul personalităţii, ci viaţa, devenirea ei, 
îl interesează curiozitatea de a fixa felurite momente ale fiziono- 
miei sale stă în legătură cu acel sentiment al timpului, foarte viu 
la artistul nostru și căruia îi datorăm în pictura sa, toate evocările 
de interioare, în care patina vremii a trecut peste materiale, le-a stins 
tonurile şi le-a imbătrinit, dindu-le poezia lucrurilor cu care am trăit 
ani indelungati şi care s-au amestecat cu propria substanţă a vieţii 
noastre ». Pe drept cuvint, academicianul G. Oprescu, putea vorbi, 
încă din 1931, în prima mică monografie închinată lui Petrașcu, de 
« acel entuziasm veșnic tinăr şi treaz în faţa naturii », de « curi itatea 
pasionată cu care priveşte tema», asemănindu-l pe «acest sănătos 
şi cald țăran moldovean », cu marele Chardin, cel mai profund realist 
dintre Pictorii secolului XVIII. Într-adevăr, Parcurgerea unei selecții 
din operele lui Petrașcu, cum a fost aceea trimisă anul acesta la Veneţia, 
Su Parcurgerea retrospectivei din 1957, Organizată de Muzeul de artă al 
dee protandal reno ace TH đan a 65-a là aniversare, dove- 

a ` indică la el interes pentru 


niţi 


om şi pentru natură: portrete, miraculos 
fzionomici şi ca putere de caracteri: 


cn soliditate a construcţiei 
re psihologică, în care se desci- 
trează urmele patetice ale timpului devastator, ori se plorifică anii de 
înflorire a vitalităţii; nuduri sezisante de viață, flamande prin forţă, 
prin vigoarea prezenţei lor carnale, denotind o senz alitate gravă, lipsită 
de orice notă frivolă; naturi moarte Ìn care e sugerată « prin neorin- 
duiala lucrurilor uzuale pe o masă, prin întilniren lor întimplătonre pe 
acelaşi loc, nică a vieţii de toate zilele», 
(Tudor Vianu), viață ce se poate citi ca dintr-un alfabet uzual în piinea 
de pe şervet, în mărul, în câldărușa sau în tingirea de aramă, ca şi în 
borcanul cu pensule in evantaiul ori în cartea uitată sub o glastră cu 
flori; peisaje, de toate soiurile, de la cele marine pînă la viziunile de 
oraş. La Vitrẻ şi la Veneţia, ca şi la Tirgovişte, la Nicorești ori la Tg. 
na, la Assuan în Egipt, la Senlis, Morlais ori Saint-Malo în Franţa, 
la Toledo, în acea Spanie a cărei viaţă spirituală Petrașcu o va recepta, 
enea, cu inima unui om ce descifrează din prezenţa zidurilor, 
construcţiilor omeneşti incoronind priveliștea, un sens istoric, supra- 
ăugat geologici, peste tot în peisajele sale, pictorul romin va şti să 
observind ca un realist, ceea ce face esentialul imaginei pei- 
stice, 

Preferințe pentru un motiv sau altul, pentru o temă sau alt 
un tip de compoziție sau alta, se pot stabili în opera artistului, pe epoci. 
Dar însumind vasta sa operă de mare muncitor, de ar fi să catalogăm 
pe genuri lucrările sale, am vedea cîtă diversitate este în tablourile din 
cadrul aceluiaşi gen şi ce fals sună acuzaţia care i s-a adus de către unii 
dintre monografiştii săi din trecut, aceea de a-şi limita viziunea, de a 
repeta citeva sabloane. 

Petraşcu a resimţit marea în acelaşi timp ca pe o întindere calmă 
şi vastă, ori ca pe o suprafaţă tulburată de crestele dure ale valurilor 
de şist, fie subordonată lui într-o perspectivă abruptă, străjuită 
de maluri colturos inospitaliere, fie limitate de curba dulce a unei faleze. 
Nu are deci un tipar prestabilit pentru a picta. Poet al priveligtilor 
patriei, el a făcut să alterneze în pinzele sale verticalitatea clopotniţelor 
vechi (Plumbuita, Viforita, Tirgovişte), cu desfăşurarea domol-orizon- 
tală a caselor ospitaliere de tirg patriarhal, sau cu umilele, năpăstuitele 
case de ţară, nude sub cerul de piatră vinătă în albul lor de var, sărac 
<a al scheletelor vechi. Pictorul a avut sufletul deschis pentru pitorescul 
fe al celor dobrogene, înjghebări abia săltate de la linia solului, 
fe al celor de la Vitré, cu culmi gotice sau pentru triumfala siluetă a 
palatelor înfringind arhitectonic marea, silită să le reflecte la Veneţia, 
domesticită, îngrădită între ziduri. A redat, în ruinele castelului de la 
Senlis, zveltețea, iar masivitatea în priveliştea podului pahidermic de 
piatà, « Alcantara » din Toledo. În opera lui Petraşcu apare, ca la 
Andreescu, rar, dar apare, pădurea, și, ca la Grigorescu, cimpia şi 
colina. De la portretul compozițional de grup la natura moartă cu 
ulcică şi măr pe un şervet, e un drum. Să susțină cineva că realitatea 
nu-l interesa, cind tematica lui o desminte, înseamnă să facă din alb, 
negru. Conceptul de « motiv » nu trebuie folosit în chipul acesta abuziv. 
« Motiv» nu inseamnă restringere, ci dimpotrivă, afirmare a inte. 
resului artistic pentru un sector din realitate. Trebuie luat cuvintul 
motiv, cind se vorbeşte de motivul în pictură, în sensul în care intră 
acest termen în discuţie la arta decorativă, mai curind decit în sensul 
filologic, de « pretext », pe care i-l dau snobii autonomismului estetic. 
Pentru Petrașcu, ca pentru orice mare artist, în pictură orice se poate 
spune. Asta nu inseamnă că orice e doar un pretext de a realiza, cum 
lasă să se înțeleagă criticii la care fac aluzie, armonii de culoare căutate 
pentru ele însele, şi nu ca expresie a unui sentiment uman, nu ca limbaj 
al unei idei artistice, nu ca rezultat al vieţii. 

Că Petraşcu e un realist, se vede nu numai din temele sale, ci şi 
din felul cum şi-a disciplinat mijloacele, din limbajul propriu picturii 
lui, forjat de el, supus ca o unealtă perfectă viziunii sale, de mare închi- 
nător la realitatea vieţii, f 

Nu vom avea aici spaţiul să ne extindem în analiza tuturor elemen- 
telor de limbaj ale picturii lui Petrașcu. Ne vom rezuma doar la unul: 
culoarea. 

Dintre mijloacele aflate în arsenalul înaintaşilor, Petraşcu și le-a 
ales pe acelea ce convin viziunii realiste. Într-un moment în care începuse 
să fie la modă sintetismul, preconizat de școala de la Pont-Aven, (Emile 
Bernard, Seruzier) gi ilustrat pregnant de Gauguin, pictorul nostru 
pornește de la Grigorescu pentru a-și găsi drumul propriu. Pentru el, 
culoarea nu este doar indicație simbolică a existenţei unel substanţe 
materisle mai dense între conture decit cea din afara conturelor, 
El nu concepe culoarea sintetic, nu umple doar cu ea suprafeţe, ul 
căror volum să fie sugerat de alte elemente decit tonul cromatic (linia 
conturului, umbra, lumina), Culoarea la el nu e ton local, agternut 
plat, fâră modelare, ca lu primitivi şi muralişti, nici rezultantă decorativă 
a sintezei dintre localitatea colorată gi reflexele ambluntel, ca la sinto- 
tidi amintiţi, Petrașcu modelează prin culoare, pentru că po el Il 
interesează số redea în primul rind corporalitatea vie, materialitatea 
organică a lumii văzute, Or, unde există în pictură volum, există şi 
incredere în concret, În existenţa corporală, Petrașcu rela problema 
modelării formei prin culoarea în care sa contopit lumina purtată 
asupra obiectului şi materia obiectului deopotrivă, dur o rezolvă altfel 
decit oricare din Inalntagil sâi, Efortul acestui pictor este dublu: el 
caută số realizeze un stil decorativ perfect, un tablou capabil să sọ 
susţină ca unitate decorativă, fâră să renunţe cltuşi de puţin la 
« vázu) sincer şi firesc », la adincimen spaţială inclusă in vizluneu nor: 
malí, ba dimpotrivă, uccentulnd tocmai asupra el, Somptuozitatea 
øcñpũrấtoare, intensð, a materiei picturale la Petrașcu, departe do 
a 6 o preferinţă forimalistă pentru frumusețea culorii luată în sine, esto 
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GHEORGHE PETRA$CU, Natură moartă — ulei 


rezultatul strădaniei sale de a realiza înviorarea culorii obiectelor reale, 
sub un anume regim luministic, sugerarea depărtării volumelor unele 
față de altele și toate față de ochi, planurilor arhitectonice ale compo- 
ziţiei, şi aceasta fără alt artificiu decit calitatea cromatică. Petrașcu nu 
renunţă la valoratie, dar el nu modelează nici prin adausuri de alb- 
negru sau de tranziţii de griuri la tonurile locale, nici prin masele de 
culoare trecute prin diverse intensitäti prin saturație şi diluare a pig- 
mentului. El modulează, ca şi impresioniștii, culoarea, prin cald și rece, 
dar, spre deosebire de aceştia, nu juxtapune tonurilor luminoase, calde, 
umbre reci, ci, înlăuntrul aceleiași pete unitare de culoare, realizează 
valori de cald și de rece, smălțind sectoarele de acelaşi ton cu tonurile 
opuse, complementare, incluse în pastă, ceea ce le învie considerabil, 
sau cu tonurile adiacente, alăturate, la fel incluse în pastă, ceea ce dă 
impresia degradeurilor, fără ca sectorul culorii respective să poată fi 
surprins trecînd într-alta totuşi. Îndelung gìnditä, tehnica picturii lui 
Petrașcu este, în fond, o originală rezolvare a tuturor problemelor 
puse de viziunea realistă a lumii tridimensionale; cîmpul vizual trebuia 
să-şi păstreze în pictura lui structura spaţială, şi asta prin mijloace care 
să includă cuceririle treptate ale tuturor înaintaşilor, răminind în acelaşi 
timp ferit de primejdia « tehnicizării » formaliste. Tot ce poate sugera 
mai bine realitatea e folosit cu un simţ miraculos al măsurii sỉ al doza- 
jului logic, într-un chip pe cit de surprinzător, pe atit de simplu. Marile 
soluţii sînt cele ce exclud complicatia. Petrașcu traduce pe limbă ome- 
nească natura, cu mijloacele cele mai moderne şi cele mai fireşti în 
acelaşi timp, ţinînd seama de toate progresele realismului în pictură, 
şi fiind perfect original şi nou. Oricine-l poate controla şi confrunta 
cu viaţa, pe care n-o trădează ci o glorifică, lucrind în sensul ei, în felul 
ei, cu organicitatea ei, atit de simplu şi de neaşteptat, încit, pe drepe 
cuvint, comentatorii lui au vorbit de «alchimie » şi de « magie»: o 
vrajă ca a naturii, realizată de un om, dă comotia minunilor. 

Gramatica savantă a tuturor academismelor n-a nimerit vreodată 
farmecul miraculos al poeziei pe care o cuprinde văzul viu. Petrascu 
este poetic pentru că seamănă cu însăşi viaţa, cu spiritul ei organic, 
în care e inclusă o geometrie strictă, nevăzută. 


QHEORGHE PETRAŞCU, Peisaj — Marini — ulei 


CARNET VENETIAN 


(A XXX-a bienală de artă plastică de la Veneţia — 1960) 


JULES PERAHIM 


fost odată, de mult, în China, un împărat care avea un palat 
mare și frumos. Împăratul chemă la el un pictor, renumit prin măiestria 
lui, şi-i ceru să împodobească pereții celei mai frumoase încăperi a 
palatului cu picturi murale. Pictorul rămase închis în acea sală vreme 
îndelungată ; îşi petrecu acolo cea mai mare parte a vieţii sale şi așternu 
de-a lungul pereţilor minunate imagini cu arbori şi păsări, lacuri și 
nuferi, dealuri împădurite şi munți înzăpeziţi, drumuri umbrite şi castele 
strălucind în soare, scări somptuoase, portaluri şi statui, ziduri îmbrăcate 
în iederă, ascunzind intrări misterioase. Cînd pictorul îşi termină lucra- 
rea, împăratul uimit de miraculoasa lui operă, îl întrebă: 

— Cu ce să te răsplătesc? Ce îți doreşti cel mai mult? Pictorul arătă 
cu mina o uşă mică pictată pe lucrarea sa şi răspunse: 

— Vreau să pătrund pe această uşă în mijlocul peisajului meu şi 
să mă odihnesc puţin pe iarba acestei coline. Și într-adevăr, el deschise 
acea uşă și intră în propria sa pictură. 

Dar nu se mai întoarse niciodată. 


* 


Istorioara de mai sus omagiază minunatele daruri creatoare ale 
artistului ce dă viață visului său cu atita veridicitate încît el se con- 
fundă cu realitatea. Oare Alberto Burry (Premiul criticii de artă pe 
1960) ar vrea să intre, dacă nu definitiv cel puţin în trecere, în lumea 
pinzelor lui? 


* 


Ceea ce caracterizează a XXX-a Bienală de la Veneţia este efortul 
organizatorilor de a demonstra (nu cu prea multe argumente) că 
abstractismul reprezintă singura manifestare a spiritului contemporan. 
De aceea alegerea aproape exclusivă a unei mari cantităţi de lucrări 
non-figurative expuse în cadrul acestei Bienale dă impresia cetățeanului 
neavertizat că într-adevăr abstractismul ocupă în arta de azi un loc 
important. Utilizind acest procedeu naiv, organizatorii Bienalei au 
impresia că este suficient să impiedice expunerea artei figurative sau 
realiste pentru a face să se creadă că ea nu există, 

Este limpede că poziţia exclusivistă a organizării unei expoziţii inter- 
naţionale de importanţa Bienalei de la Veneţia tinde să-i slăbească 
valoarea, să facă imposibilă o reală confruntare a poziţiilor şi tendin- 
elor existente în arta contemporană. Acest procedeu determinat de-o 
conjunctură străină de problemele estetice și în care un rol prepon- 
derent îl au piaţa de tablouri, negustorii și intermediarii de tot felul, 
a făcut ca această Bienală să fie privită cu justificate rezerve de presa 
internaţională. Cred că nici o Bienală pînă la a XXX-a nu a ridicat 
atitea proteste referitoare la lipsa de obiectivitate, la transformările 
nejustificate de ordin organizatoric, la influența directă a comerţului 
de tablouri, la arbitrarul decernării premiilor, proteste ce contestă, 
în ultimă instanță, viabilitatea abstractismului, 


* 


În tot ce au scris și au discutat apărătorii modernismului despre 
ultima Bienală de la Veneţia, revine, sub diverse forme, ideen reÌnnoirii 
artei, Această preocupare excesivă de reinnoire, de inovare, de nerepe- 
tare a unor imagini este atit de exclusivă incit, treptat, noţiunea de 
artă a fost părăsită, devenind un element secundar, o cantitate negli- 
jabilă sau chiar negată cu desăvirșire, Dacă oblectul expus in cadrul 
acestei importante manifestări de artă internațională se află sau nụ 
în cadrul artei, este o problemă de importanță secundară. Adesen, 
cuvintul artă intră în bogatul vocabular al criticilor, teoreticlenilor, 
colecționarilor sau comercianților de tablouri, fñrñ cu el să albă însă 
vreo reprezentare, vreun sens, fără a răspunde unel noţiuni clare și 
definitorii, Dealtfel, aceasta nici nu prea are mare Importanță, deoarece 
pe prim plan stă fenomenul reinnoirii, ȘI aici apare imposibilitatea 
înjghebării unui dialog între acela care dau noţiunii de artă sens și 
primordialitate și aceia care dau noţiuni! de reinnoire o valoare în sine, 
indiferent dacă ea se integrează sau nu în cadrul artel, 


Personal, nu înţeleg despre ce reînnoire este vorba. Despre rein- 
noirea cui? De ce este necesară reînnoirea și cui îi este necesară? Dacă 
reînnoirea nu se referă la artă, atunci este vorba despre tehnică, despre 
utilitate, despre perfecționare, despre inovarea formei mașinii de călcat, 
a galogilor, a maşinii de curăţat morcovi, a modului de a face imprimeuri 
etc. Dacă reînnoirea se referă la artă, atunci este vorba de spiritul lucid 
al omului contemporan, de selecţia tendințelor avansate ale umanității, 
de puterea artei de a descoperi, pe calea unei sensibilități specifice, 
frămintările cu tendințe avansate ale lumii în mișcare. Reînnoirea nu 
poate avea azi nici o legătură cu imagini trădind originea lor mistică, 
spaimele omului primitiv, nesiguranța infantilă, confuzia delirului sau 
furia animalică. 


* 


În această Bienală dedicată abstractionismului există însă şi mani 
festări interesante, puţine e drept, dar care fac posibilă o ana mai 
largă a fenomenelor artei de azi. Pavilioane ca acela al Uniunii Sovie- 
tice, Ungariei, sau pavilionul nostru au la bază o organizare limpede, 
un fir conducător clar. Alte pavilioane, prin caracterul lor obiectivist, 


ALEXANDR DEINEKA (U.R.S.S.), O stradă din Roma (1935) 


dau posibilitatea apariţiei unor lucrări care arată existenţ 
şi curente în afara manifestărilor non-ñgurative, 
Belgiei, Canadei, Spaniei, Cehoslovaciei. sau 
Italiei 


a unor tendinţe 
Aşa sint pavilioanele 


unele lucrări din pavi- 


lionul 


* 
Anul acesta, spre deosebire de expoziţiile trecute, pav 
a fost organizat într-un mod divers. La baza alcătuirii pavilionului n 
stat trecerii în revistă a importantelor perioade plastice care, 
prin unicitatea lor, au căpătat o valoare universală. Pentru a sabio 
caracterul manifest şi agitatoric al artei sovietice, expoziţia se deschide 
printr-o concentrată expunere a celor mai emoţionante şi directe afișe. 
în care perioada Marelui Război de Apărare a Patriei (1941 1945) 
ocupă un loc i nt. « Acest gen de largă popularizare, încă din 
primii ani ai Revoluţiei, a fost organic legat de cele mai arzătoare 
probleme ale vieţii, luptei, muncii, bucuriei şi! durerii poporului », 
spune. lrina Antonova în prezentarea pavilionului sovietic. Pictura 
este reprezentată prin patru artişti cu pe:sonalităţi distincte în cadrul 
unei poziţii unitare faţă de misiunea educativă şi caracterul mobilizator 
al artei. Alexandr Deineka, Tatiana Iablonskaia, Andrei Milnikov și Gri. 
gori Nisski sint legaţi de preocuparea “predominantă 'de a face din 
stricta şi imediata actualitate sovietică scopul“ major al artei lor. Pe 
aceeaşi concepție este organizată şi retrospectiva sculpturilor Verei Muhina. 
Noi cunoaştem arta sovietică, multe lucrări e: kpuse în pavilionul sovietic 
au figurat şi in expoziţiile deschise la noi, dar, de fiecare dară, aceste 
lucrări dezvăluie“ noi unghiuri, noi idei. „Parcă aşezarea lor în mijlocul 
celei dea XXX-a Bienale scoate în relief, cu o deosebită acuitate, carac- 
terul manifest, vigoarea şi sănătatea, luciditatea și optimismul ridicate 
aici la “valoarea unui program. estetic. 


* 


ilionul sovietic 
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Renato Guttuso — Dacă un număr mare din artiştii contemporani 
mai cunoscuţi — candidaţi, permânenţi la premiile internaţionale — au 
sursele de evoluţie în ultimele decenii ale acestui secol, ei considerind 
arta născută pe la 1900, -Renato Guttuso este unul! din artiştii care 
cred arta a îriceput înaintea secolului: nostru, în formaţia lui împle- 
tindu-se fericit romantismul francez — plin de înflăcărare. eroică — cu 
limbajul incisiv şi lảconic + expresie a' forţei nervoase a lui Picasso. 
Renato Guttuso este un orator. În discursurile lui înflăcărate sînt 
conţinute şi pasiunea eroică a revoluţiei franceze, şi Comuna din Paris, 
şi mișcarea lui Garibaldi, şi Revoluţia din Octombrie, toate acestea 
nu în forma unei evocări directe, ci filtrate prin sensibilitatea lui profund 


MINO MACCARI (Italia), Capriciu german 


RENATO GUTTUSO (Italia), Aglomeragie în oraş (1960) 


receptivă la transformările societăţii, la încadrarea şi forța omului 
decis să preia destinele istoriei în propriile. lui miini. Omul acesta este 
prezent în pinzele lui Guttuso, el gindeşte, simte, se emoţionează, 
îndrăzneşte şi iubeşte puternic viața. Ceea ce-l deosebeşte pe. Guttuso 
de majoritatea colegilor lui italieni sau de aiurea nu este modalitatea 
minuirii uneltelor; expresia lui este în continuă mişcare, ultimele lucrări 
expuse la Bienală ridică foaia de carnet, notația spontană a schiţei la 
dimensiuni monumentale. Pe o pinză cu locuri goale sau cu o uşoară 
tentă transparentă sint detalii asupra cărora artistul a insistat pină la 
redarea volumului şi a unei complicate valoraţii, detalii ebogate în 
culoare şi asupra cărora Guttuso a revenit cu desenul pentru a corecta 
sau mişca figura din compoziţie. Guttuso face vizibil, în cadrul unei 
singure lucrări, întregul proces al etapelor unei compoziţii. Schița, 
desenul, valoratia, culoarea, volumul, punerea în scenă, toate sint 
supuse unei subordonări, nu canonice, academiste, ci capabile să 
emoţioneze şi să trezească interesul pasional într-o ordine proprie 
artistului Pictura lui Guttuso nu are canoane, el nu aparţine unei 
şcoli, unei maniere. În pânzele sale el utilizează pensula, cuțitul, cìrpa, 
colajul, desenul, cărbunele, culoarea, gazul, imprimeul, ziarul, cutia de 
țigări, uleiul etc. Dar această diversitate a mijloacelor de expresie utili- 
zate este totdeauna subordonată conţinutului de idei, conţinut care-l 
impresionează într-un mod direct, violent chiar, pe privitor. 


* 


Giuseppe Zigaina — este un artist tînăr, are 36 de ani. Formaţia 
lui plastică se conturează după război cind ocupă un loc important 
în mişcarea neo-realiştilor. În puţin timp, bicicletele lui devin celebre 
în întreaga Italie. Transcrierea directă a realitätilor cotidiene — tristețea 
reţinută, somnul greu, viata aspră, expresiile încordate ale țăranilor 
din nordul Italiei, bicicletele muncitorilor — acesta este universul de 
inspiraţie al lucrărilor lui Zigaina între 1950— 1955, Dar nu tema picturii 
lui face din el unul dintre cele mai reale talente ale picturii italiene 
postbelice, ci o forţă de evocare în care substratul poetic, lirismul 


RENATO GUTTUSO (ltalia), laterlor st accesorii de studiu (1960) 
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ALOJZ KLIMO (Cehoslovacia), Gravură (1959) 


sensibil te fac să întri într-o lume de sentimente umane proprie marilor 
artişti. Colorată într-o gamă verde umedă, suculentă, expresia lui plastică 
este o transpunere modernă a picturii lui Tintoretto şi a nobilei picturi 
venețiene. La virsta de 30 de ani Zigaina ajunge poate prea repede la 
o maturitate de expresie; temperamentul lui viu şi în continuă mişcare, 
sensibil la transformările societăţii. și la ascuyitele şi contradictoriile 
ei unghiuri, îl face să renunţe la pictura lui directă si limpede. În 
procesul lui de transformare sint şi elemente pozitive, dar si elemente 
negative. În lucrările expuse anul acesta în mica lui sală de la Bienală 
se întrevede preocuparea de a se ridica pe o treaptă superioară a creaţiei, 
de a-și ridica arta la esenţializare, la gindire profundă, de a supune 
materia plastică expresiei filozofice. Imaginile, inspiraţia nu mai pornesc 
din natura exterioară; pictura lui actuală nu mai reprezintă interpre- 
tarea imaginilor din realitatea imediată, ci imagini care se formează in 
gindirea artistului, în lumea intimă a sentimentelor sale, Lucrările lui 
au o poziţie mai hotărită, mai combativă, din punct de vedere ideo- 
logic, mai lipsită de echivoc. « Dezghetul », înfăţişind o pădure in 
timpul dezghetului, dezvăluie ororile săvirșite de nazişti. Seria « Genera- 
lii» (« Micul general », « General la asalt», « Moartea generalului ») 
e plină de ură nestăvilită împotriva fascismului. « Protagonistul » trans- 
formă portretul unui popă catolic în timpul unei benedictiuni într-o 
imagine de descompunere a mucegaiului. Expresia plastică a lui Giuseppe 
Zigaina este însă tributară presiunii exercitate ìn occident de către 
experienţa abstracţionistă, Lucrările lui — din această pricină — nu 
mai au claritate, mesajul artei sale nu poate acționa necondiţionat 
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E. FREDERICH (Liberia), Portret (1959) 


asupra oamenilor, 


(supra Carnet Din acest punct de vedere Zigaina este în momentul 
e faţă victima u 


nui curent căruia structural nu-i aparţine. 


* 
Mino Maccari (1898—Roma)—este unul din artiştii cu spiritul, 
gindirea şi creația deschise spre viaţă. Citeodată, pentru a-și infringe 
romantismul și sensibilitatea, recurge la satiră, la ironie. Frica de senti- 
mentalism îl face caustic, lucid. În decursul anilor, opera lui a respins 
gratuitatea esteticii pure. Creația sa, consumată pe bucăţi de hîrtie, 
pe colțuri de mese, e un mesaj al artistului care iubeşte viața şi trăieşre 
în mijlocul ei. ` x 


* 


GYULA DERKOVITS (Ungaria), Pentru piine (1930) 


Brâncuşi — a fost în întreaga lui viaţă, prin deosebita concentrare 
a activităţii lui creatoare, lipsit de cea mai elementară dorință de glorii 
Lupta cu materia sculpturală, cu innobilarea, sensibilizarea şi esen- 
ţializarea formelor l-a preocupat exclusiv. Grandioasa lui simplitate 
ţărănească, calmul, echilibrul şi înţelepciunea strămoşilor lui din Gorj 
stau astăzi mărturie în lucrările sale de o nespusă puritate şi conginind 
esenţa vieţii şi înțelepciunii formelor pure, ca oul, coloana, masa. Lumea 
formelor pe meleagurile noastre a fost bogată și variată: de la vasele 
antropomorfe — ale perioadei neolitice — la formele complicate ale 
ciopliturilor, ornamentelor, ţesăturilor ţărăneşti din care Brâncuși işi 
trage izvoarele de creaţie. Dar opera lui nu este o reeditare a arhais- 
mului artificial, atît de la modă în primele decenii ale secolului XX. 
Brâncuşi a influenţat întreaga mişcare modernă în sculptură: Hans 
Arp, Henry Moore și foarte mulţi tineri. 


* 


Vecin pavilionului sovietic este cel al Japoniei. Nu cunosc din arta 
de azi a acestei ţări decit foarte puţin, dar ceea ce expun în ultimii 
ani japonezii ilustrează încercarea de a promova, efortul de a realiza 
o «viziune unitară a artei orientului cu occidentul ». Acest pavilion 
este poate expresia cea mai clară a descompunerii, a marasmului, este 
într-un fel o esenţializare a fundamentului ideologic al artei abstracte. 
Dacă arta abstractă este o artă de idei, aşa cum pretind unii teoreti- 
cieni, atunci acestea sînt ideile de frică, derută, morbiditate, descom- 


punere fizică şi morală, 


* 


Un critic de artă din America Latină spunea că pină la apariţia 
realismului socialist arta a fost ca o oglindă care mergea singură. Reflec- 
tarea întimplătoare a realităţii sub toate aspectele ei. caracterizează 
astăzi o importantă parte a artei. Natura, viaţa înconjurătoare este 
generoasă şi diversă, ea nu are criterii estetice de selectionare; în ambi- 
anfa noastră cotidiană există teatre şi spitale, masa de operaţie unde 
se naște copilul şi canalul de scurgere; în lume există mari şi luxoase 
restaurante şi lăzile lor cu gunoi, minunate aparate de precizie şi depozite 
de fier vechi. Dacă arta este o oglindă care merge singură, ca poate 
rătăci confuză printre cadavrele vieţii cotidiene. f 

O sumedenie de obiecte de metal, a căror utilitate a dispărut printr-o 
totală degradare, sint aşezate într-un echilibru straniu şi sudate între ele. 

n faţa acestor lucrări ești cuprins de sentimentul penibil al obligaţiei de 
a privi cu respect interiorul unei lăzi cu gunoi. Un exemplu edificator al 
acestui fel de a privi arta sînt lucrările sculptorului japonez Todohiro Ono. 

De altfel acest « nou » drum al artei are tendinţa de a se generaliza 
în aşa zisa cultură occidentală; el este prezent în piesa lui Beckett « Fin 


HECTOR POLEO (Venezuela), 
Figuri (1958) 


RAFAEL ZABALETA (Spania), 
Perechea (1959) 


RAFAEL ZABALETA (Spania), 
Tñran sezind (1960) 


JEAN PAUL 


LEMIEUX 


(Canada), Vară (1959) 


de partie », în cearceafurile murdărite cu roşu ale lui Burry, în bucăţile 
de placaj 'ars ale lui Tapies, în poezie, muzică, cinematograf, dans şi 
chiar în modă (anul acesta la Geneva femeile au abordat stilul cadavru). 
Surmenajul, paliditatea, spectralul, necromania fac parte din arsenalul 
« frumuseţii moderne », cultivată de o lume în marasm. 


* 


Arta modernă s-a ocupat în special de evoluţia limbajului plastic. 
Dacă la începutul secolului XX limbajul plastic a avut un caracter 
prâtestatar, astăzi epigonii' moderniştilor se exprimă nu printr-un limbaj, 
ci prin sunete nearticulate. În literatura care se face în jurul artei 
abstracte se vorbeşte exagerat de mult despre lirism, despre starea de 
poezie, despre metafora poetică. Referindu-se la aceasta, Luciano Bodiga 
scrie într-o revistă din Roma: a vorbi astfel despre abstractism este 
« ca şi cum un om în agonie ar vrea să facă o declaraţie de dragoste ». 


* 


În pavilionul Belgiei sînt expuse lucrările sculptorului Oscar Jespers, 
a cărui putere de reprezentare realistă a figurii umane este plină de un 
optimism sănătos. În expoziţia belgiană mai este prezentat, printre 
alţii, şi un pictor cu o personalitate deosebită, care, prin conţinutul 


artei sale şi prin subtila formă decorativistă a lucrărilor lui, merită 
atenţie. Acesta este Gustave Camus. lată ce declară el in legătură cu 
arta: « Pretind ca un tablou să conţină valori expresive şi umane şi 
ca transpunerea lui plastică să nu meargă pină la a trăda natura. Doresc 
să redau climatul propriu fiecărei regiuni. Mă străduiesc să interpretez, 
nu să descriu. Elementul incidental de lumină sau pitoresc este dat 
la o parte în mod deliberat... Această concepție despre pictură cere 
alegerea unui element dominant care va deveni tema esenţială a compo 
ziţiei... Sensibilitatea intervine ca un element imponderabil, pe care 
artistul îl transmite inconştient, cu mai multă sau mai puţină autoritate, 
potrivit calităţii sale interioare. Această sensibilitate este vehiculul 
care va face perceptibil aportul măiestru propriu unei opere de artă 
autentice. » *) 


* 


Un artist deosebit prin forța de evocare a spaţiului şi a figurii umane 
este canadianul Jean Paul Lemieux. Acest artist ocupă un loc important 
în plastica ţării lui, prin puternica sa personalitate. Cu o extremă econo- 
mie de mijloace, cu o paletă redusă şi subtilă, printr-o neobişnuită 
montare a elementelor compozițiilor lui — în care dreptunghiul arizon- 


*) Venise — Pavillon Belge. 


THEODORE ROSZAK 


(Statele 


varia), 


SANDOR MIKUS (Uns 


wgl părul (1936) 


Unite), 
fer (1959) 


Bot 


Pomelo Implotin- 


GETA BRĂTESCU (R.P.Romină), 
Sărbătoare (1959) 


— 
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CORNELIA DANEŢ (R, P, Ro. 
mină), Montarea cofreJe]or (1959) 


tal, cerul, pămintul, o linie dreaptă de orizont întreruptă de un personaj 
vertical apar ca elemente invariabile — artistul reuşeşte să facă o puter- 
nică evocare a spaţiului. 


* 


În pavilionul Ungariei a fost prezentată o retrospectivă a unuia 
dintre marii macştri ai picturii ungare, Gyula Derkovits. Născut într-o 
familie de muncitori, nu-şi poate face pregătirea artistică în școlile 
de artă, închise condiției lui sociale, ci singur, în muzeele din Viena 
şi Budapesta. În prima lui: perioadă este influenţat de Cezanne, Van 
Gogh, de expresionismul german. Ca sferă de inspirație el îşi consacră 
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OY SZABO BELA (R.P. Romina), Veverite (1957) 


intreaga lui creaţie «dreptăţii sociale, proletariatului luptător, vieţii 
perlferiel marelul oraş, Respingind prin structură orice conformism 
in expresie şi gindire, Derkovits se lasă condus de sentimentele lui 
directe şi clare spre o expresie fără echivoc, dar în acelaşi timp plină 
de o stare poetică de o mare forță de imprestonare. Contrastul uimitor 
intre coloritul argintiu, alburi, rozuri şi albastruei palide, de o trans- 
parenţă și fluiditate prerafaelită, cu tragismul imaginilor (mama și copilul 
tromurind în ger, muncitori impuşeaţi, prinzul lor pe malul apei), 
provoucă o stare de emotlvitate unică. Derkovits e artistul care şi-a 
confundat opera lul, creaţia cu viața reală. €onseevent ideilor sale, a 
luptat po barlcada revoluției ungare în 1919, nu şi-a precupețit sănătatea 
şi a făcut din arta lul poemul eliberării omului de exploatare, poemul 
drumului grou al omului care preja în miinile lul destinele istoriei, 


VELASQUEZ, Lâncile 
(Muzeul Prado) — ulei 


COMEMORAREA A 30 DE ANI DE LA MOARTEA TAUI 


i VELASQUEZ 


Acad, Prof, G. OPRESCU 


D. pe vremea imperiului roman, în cea mul strălucită perioadă al XVII-lea, đecndenta politică §Ì economică a țării este evidentă. Ù 
a existenței sale, lumea nu mai văzuse un stat mal întins și mal puternic para În care atitea secole cursese neÌntrerupt, ca un imens RAR a Ni 
ca Spania, sub dinastia Habsburgilor, Peninsula Iberică în întregime, și argintul din colonii, sărăcia e la culme: o parte din po kaara 
o parte din Franţa, adică provinciile din nord ale acestei ţări şi cova aristocrația şi clerul, trăieşte fără să facă nimic, pe spinarea RR atio; 
din sudul ei, Germania, Ţările de Jos, Italia, Marocul și mul toată muncese din grou şi fără nădejde, iav altă parte, gì mai nu sẻ HÀ 
America de curind descoperită constitulau domenlul nedisputar, condus fără pămînt, fără meşteşug şi comerţ, cersegte àl pN astona, 
după bunul plac al regelui din Madrid, domeniu în care, după pum se Hionta i şte din expe- 
exprimase unul dintre stăpinitorii acestel urlaşe întinderi de pămlnt, A 1 gama! atunel cind puterea statului şi importanța lui politică decad 
cu bogății fabuloase, soarele nu apunen niclodată, Re : R gine 4 n Sona; paralla armatele spaniole se întore bătute, cînd re; ela 

Dar tensiunea necesară pegen a ne Ae En, Do RAT tăia VN ng Hi HH shaltuleliloc şi slujbaşilor neplătiţi cu 
i guvernnn(llor abuzivi, aspiraţia spro libe „us calea voloanlcg, oi 5 și Sub iți 
ins pagte poa eee Bii GNH spaniolii dau dovadă în paria de Joe LU po multă vreme tmplodtcată să se manifeste, N NA fontă Sgan 
unde se mai găseau, distrugerea Invincibilei Armado, fără vpn copre ne (anii a artol. Bsto ceea ce s-a numit secolul de aur al caza 
expansiunea Spaniei, o obligă chiar să lupte pentru fiec aro pusa i (a span are) co A CATA s'au realizat cele mai înalte producţii ale literaturii 
teren ce mai posedă în afară de Peninsula Iberică, La începutul secolului spaniole, semnificative nu numai prin marea lor importanţă națională, ci sỉ 


prin valoarea lor mondială. În domeniul 
Don Quijotte a lui Cervantes, ca să nu 
exemplu, în domeniul artei, pìnzele ce constituie opera lui Velasquez, 

Timp de sute de ani paniolii fuseseră absorbiți de războaiele pur- 
tate, mai întii pentru a-și ciştiga independenţa, apoi pentru a face 
cuceriri, Timp de sute de ani nici Cartea, nici tabloul nu erau destinate 
maselor mari ale poporului, ținute într-o ignoranță desăvirşită, Carte, 
acesta nu ştia citi, iar tabloul nu era pentru el decit © imagine, care 
numai prin subiect se cuvenea adorată, ori cum ar fi fost ea pictată, 
Regele şi nobilimea, cind doreau pictură se adresau străinilor, cum au 
făcut tot timpul pînă în secolul al XVII-lea. Carol Quintul, pină 
aproape de data la care ne-am oprit, cind doreşte decorații murale şi 
portrete, alege pe Tizian, iar Filip al Il-lea, deasemeni, maeştri italieni. 
Poporul însă nu partici cu nimic la această viață culturală. Spaniolii, 
cu însuşirile lor de fineţe şi simț al realităţii, cu dragostea lor de viaţă, 
cu umorul lor care transpare în folclor, au simţit că au nevoie de o 
expresie a lor, şi în literatură, şi în artă, care să-i reprezinte și care sẽ 
le placă. Şi, deşi atit reprezentanţii literaturii cit gi ai artei, în 
secolul XVII nu-s recrutaţi în cea mai mare parte din mijlocui 
poporului, ei se simt totuşi mesagerii acestuia, au mindria să egaleze pe 
străini şi produc, şi într-un domeniu, gỉ în altul, cele mai realist 
concepute opere pe care le-a cunoscut secolul al XVII-lea în Europa. 

Este simptomatic să vedem cit de puţin preţuiau clasele suprapuse 
din Spania pe aceşti autori şi pe aceşti artiști. Cei mai mulţi, chiar Velas- 
quez, deşi pictorul regelui, făceau foarte des cunoștință cu lipsa. Velas- 
quez, pictorul portretelor tuturor personajelor curţii, nu poartă decit 
titlul de valet de cameră şi numai către sfîrşitul vieţii pe cel de şambelan 
al clădirilor regale. El primeşte, cînd primeşte, o leafă ca și ceilalți 
servitori ai curţii, un costum care este sỉ cel al acestora, e hrănit ca şi 
aceştia. Le Sage, numai cu cîteva decenii ulterior anului în care moare 
Velasquez, şi care cunoaşte atît de bine Spania, în capodopera lui, în 
Gil Blas, ne poartă în toată țara şi prin toate straturile sociale, face să 
vorbească în opera lui tot poporul, de la rege pînă la cersetorii din fața 
bisericilor, așa incit le cunoaștem gindurile și preferințele, îi descrie 
exact şi amplu, începînd cu contele duce Olivares, protectorul lui Velas- 
quez. Prin Le Sage facem cunoştinţă cu valeti, cu cameriere, chiar cu 
femei de moravuri uşoare, cu actori şi cîntăreţi, dar el nu spune un 
cuvint măcar despre pictori, Şi aceasta pentru că cu adevărat în Spania 
secolului al XVII-lea aceştia aproape nu contau. 

Şi totuşi, în epoca pe care ne-o descrie atit de amănunțit şi de veridic 
Le Sage, trăia in Spania poate cel mai mare pictor pe care l-a avut 
lumea, în orice caz, cel mai mare pe care l-a avut Spania, cel mai mare, 
pentru că, fără emfaza lui Rubens, desigur și acesta un colos, fără neli- 
niştea lui Rembrandt şi dorinţa acestuia de a pătrunde în toate dramele 
sufletului uman, prin mijlocul ceva cam complicat al distribuirii luminii, 
dar, desigur, sĩ el un colos, spaniolul n-a avut drept scop decit să exprime 
adevărat, simplu, complet, dar cu mijloace supreme, lumea din jurul 
lui, aşa cum era ea, fiinţe şi peisaje. El pintor de la verdad, spune 
inscripţia de pe monumentul ce i s-a ridicat în Sevilla. Să înţe- 

em bine, nu «pictor al adevărului », ci pictorul prin excelență al 
adevărului. 

Diego Rodriguez de Silva y Velasquez se naşte în Sevilla la 6 iunie 
1599. Tatăl său era de bună nobleţe portugheză, însă mama îi era spa- 
niolă. Poate de aceea el a ales să fie numit după mamă, obiceiul spaniol 
permiţindu-i aceasta. Copilăria şi adolescenţa îi este simplă, consacrată 
studiilor și educaţiei. Dar el și desenează şi umple, se pare, toate 
cărţile și caietele de școală cu desene care, contrar cu ceea ce se 
întîmplă în asemenea cazuri, n-au speriat pe tatăl său. La 13 ani, acesta 
consideră că a venit timpul ca, dacă fiul său e menit să devie un artist, 
să-și înceapă învățătura cu un maestru capabil să-l formeze. In 
Sevilla existau atunci mai mulţi pictori. Mai cunoscut era Herera cel 
Bătrin, pe care toţi il respectau, Tìnhru] Velasquez e dus în atelierul 
acestuia. Nu se potriveau însă, nu se putea naște între ei acea comuni: 
tate de caracter care singură ar fi dat roade, Herera era un pictor remar- 
cabil, dar un om violent și cu toane, Velasquez încă de atunci e o natură 
armonioasă şi echilibrată, lipsită de salturi de dispoziţie sufletenscñ. E 
o fire fãrã pasiuni exterior manifestate, trăind prea puţin în afară și 
mult în interior, Părăsește pe Herera Și întră în atelierul lui Pacheco, 
artist mediocru poate, cam prea dispus să Imite pe italieni, dar ponderat 
și, Ín orice caz, dotat cu răbdarea și pătrunderea necesară pentru a 
judeca pe noul su elev și a-i veni în ajutor, dacă puten, El lại dă seama 
că sub calmul uparent al firii luj Velasquez se ascundeau focul 
pasiunii unui artist și cele mal rare însușiri, Deplin satisfăcut de acesta 
ca om, îi dă pe fiica sa în căsătorie; 9l ghicind în el pe viitorul maestru, 
il pune in contact, trimiţindu-l la Madrid, cu Olivares, omul cel mai 
aproape atunci de rege, factorum al acestulu, 

u ce se prezenta Velasquez inaintea acestul personaj influent, de 
care depindea tot viitorul lui? În casa luj Pacheco se intilneau ciţiva 
dintre oamenii cei mai de seamă ul Spaniei din ucen vreme, Cervantes 
uneori, Gongora și alţii, Atmosfera era de Ínaltñ cultură şi tinărul pictor 
profitase de această atmosferă savantă și galanti, Învăşase să picteze și-și 
crease un stil, Ja baza căruia se găseau citeva însușiri, unele rezultate din 
adoptarea unor tendinţe destul de generalo, altele consecinţe ale firii 
sale chiar, Mare preţ puneau pe atunci pictorii pe o factură sumbră, 
venind de la Caravagglo, În care contrastele intre lumini puternice și 
umbre adinci dădeau o puternică impresie de volum obiectelor şi perboa+ 
pelor pictate, Velasquez admiră această tendinșă, poate la sfaturile lul 
Pacheco, şi o adoptă nu în scene cu prestlglu, la aceasta nu-l Indemna 
firea sa modestă, simplă, iubitoare de adevâr, gñsind În viața ipaonju; 
rătoare clemente deplin satisfăcătoare, ci tocmai În scene luato din mediu! 


literaturii apar capodopere ca 
mă opresc decit la un singur 
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VELASQUEZ, Papa Inocenţiu al X-lea (Palatul Doria, Roma) — ulei 
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VELASQUEZ, Infanta Margareta (Muzeul Prado) — ulei 


VELASQUEZ, Tesătoarele (Muzeul Prado) — ulei 


înconjurător: în naturi moarte, cu elemente de bucătărie și de mic 
restaurant, adică de bodegă, aşa-numitele bodegones, simple sau imaginate 
alături de cîteva personaje. Şi ce-i mai surprinzător este să-l vedem pe 
artist, cum dealtminteri se practica și în Flandra, in opere desigur ajunse 
pină în Spania, introducînd într-un asemenea tablou chiar o scenă reli- 
gioasă, cum este în pictura cu Martha şi Maria, din Galeria Naţională 
din Londra. Ce-l atrăgea pe atunci pe artistul acesta, pentru care nimic 
nu conta mai mult decit realitatea concretă, emfatic exprimată, este 
reprezentarea desăvirgită ca artă a obiectelor de bucătărie, în naturi 
moarte, Scena religioasă este, ceva secundar, virită în fund, într-o mică 
cameră comunicind cu bucătăria, și tratată fără prea mult respect. Velas- 
quez n-are nimic mistic în spiritul său. Și aici, și mai tirziu, în opere 
de mai mare importanţă, scena religioasă, este văzută direct legată de 
fenomenele! vieţii pămintești. 

Şi în tabloul cu Martha și Maria, și în alte puţine opere din această 
vreme, nu: apare încă adevăratul Velasquez. Ele nu se deosebesc prea 
mult de lucrări similare ale altora. Atent examinate, ne dăm seama că 
autorul lor are un ochi de o pătrundere rară, că darul său de observaţie 
este excelent, că analiza ce întreprinde este completă, că fiecare obiect 
în parte, ca volum și înfățișare, plastic şi coloristic, este executat cu o 
mare îndeminare, Ansamblul însă suferă, aspectul operei este uscat și 
intunecat, lipsit total de atmosferă, Este evident că drumul ce trebuie 
să parcurgă pentru a ajunge la lucrările pe care le va întreprinde la Madrid 
este lung. El însă îl parcurge cu o repeziciune uimitoare. 

Cu scrisori de recomandare câtre contele-duce Olivares, el merge 
la Madrid, în realitate pentru a se face cunoscut regelui, Ducea cu el 
un portret al lui Gongora, în care peninlul portretist de mal tirziu se 
putea ghici, Dar regele, cum se intimpla adesea, era la vinătoare, departe 
de Madrid, Velasquez stă cit stă în capitală şi, după ce văzu oamenii și 
lucrurile pe care le considera interesante, se întoarce în Andaluzia, De 
aici el este însă rechemat de primul ministru, după intoarcerea În capitală 
a regelui, E prezentat acestulu, care-i face favoarea să-i pozeze, deşi 
tînărul artist nu avea decit 24 de anl şi nu-şi crease Încă un nume, favoare 
rareori acordată, iar portretul satisface Într-atit pe Pilip al IV›len, încît 
Velasquez este imediat angajat, în 1623, cu pletor oficial și ataşat persoanei 
regelui, Aceasta insemna pentru el obligaţia să Ínsoteaseñ pe monarh 
oriunde s-ar afla și ca regele să nu mal fie pictat de un altul, 
De atunci începînd, Filip al IV-lea ne apare în tonte fazele existenței 
sale, pină la moartea pictorului, în 1660, Îl, vedem astfel cu tră- 
săturile lui, ale unei familii care se stinge, atit de specific habsbur- 
gice, cu părul moale şi mătăsos ca de copil, cu pieliţa feței albă și 


roză, cu maxilarul inferior proeminent, lipsit de energie şi poate de 
inteligență, însă elegant, îngrijindu-se de înfățișarea sa exteridade mày 
ales de cochetul acoperămint al capului, şi trecînd prin toate schia 
bările pe care le aducea virsta. meS 
De atunci, pînă la moarte, Velasquez ca artist nu-şi mai aparți 
decit într-o slabă măsură. Este, ca să zicem așa, în serviciu cae ERS 
El înțelege perfect această servitute, o acceptă constrins ca să-şi à E S 
cit de cît libertatea materială şi într-un anume fel sỉ liberata Pi = 
exprima în artă aşa cum înţelegea el. HÀ. 
A O serie de portrete ale familiei regale sînt busturi, dar multe sĩ i 
în mărime naturală, în mijlocul unui peisaj, în care modelul sọc GÀ 
călare, ori în costum de vinătoare. În acestea portretistul este N 
de mare ca şi peisagistul. Un număr tot atit de bogat îl Cae Deae 
tele mongtrilor şi bufonilor de care se înconjura, prin tradiție EA 
regală, monştri şi bufoni în mijlocul cărora trăia lạ Tia e 
relaţiile sale omeneşti cu regele făcind din el, din ac 
al artei, un fel de amuzator al persoanelor pe lingă care era ataşat. Sing 
Olivares îl tratează cu respectul ce i se cuvenea, iar ESAD Paan 
în 1643, cind primul ministru cade în disgrație şi e exilat de joacă 
Velasquez îi "imino credincios şi i-o arată, bravind, spre uimirea cu e: 
minia ş ge zinel ai 3 i 
AROR ui şi a reginei, ultima, în mare parte, autoarea disgraţiei 
E probabil ca desenul ca desen să nu-l fi interesat pres 
Desene autentice, de mina lui, se cunosc extrem de Eta Sue 
provine și faptul că, pictind direct pe pinză şi pästrind ditai ae aici 
timp o pictură inainte de a o considera terminată, el revenea d cereale 
orl asupra el, cu acele «repentirs» care se văd trang ee 
culoarea în genere subţire şi fluidă, reveniri pe care n-a chutầc” No 
ascundă, sau care poate azi au revenit la suprafață din ` i ina Să le 
posto 300 de ani trecuti asupra lor Pa acolo 
n 16 be! J Ì 
tên AU ch Saca Đền vn andra la curtea spaniolă. Velasquez 
oască de aproape pe ilustrul său confrate 
din gloriile recunoscute ale epocii. Timp de un an el îm tị bán 
atelierul său, nre cu el discuţii, îi pune întrebări, se infoem VỆ Ruben 
aven 52 nộ TS 29. Oricine, intr-un fel sau di Nướng Ni 
cu arta lul Rubens, la zenitul carierei sale, se resimţii de i 
Velasquez nu prezintă nici un semn de cee Tenau ngalan 
minero Avinu borge atit de evident ia era Ha et ni 
străin firii sale. Compoziţia dinamică, gama coloritul: : eferi 
pentru tipurile fizice sint cu totul altele la u i AS R 
urmă, ce la rigoare s-ar putea lega de Rubens, anul ei acetat: pete 


\ curte şi Velasquez, 
est suprem exemplar 
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mitologic a Triumfului lui Bachus, așa numita Los Borrachos. Compoz 
mitologică? Cine ar indrăzni s-o numească astfel? Ciţiva ţărani spanioli, 
cu feţele lor caracteristice pe care îi simţim parcă abia veniţi de la munca 
cimpului sau de la cea a viei, lăsată brusc ca să se întrunească, şi care 
au pus în mijloc pe unul dintre ei, mai tinăr, ca într-o serbare cimpe- 
nească, iși trec un vas cu vin de la unul la altul. 

De atunci incepind, Velasquez amestecă, deşi destul de rar, portretul 
cu compoziţii cu mai multe personaje, unele goale, altele drapate, cum 
făcea uneori și Rubens. Această trăsătură ar putea să fie un rezultat, 
nu numai al conversaţiilor sale cu acela, dar și al călătoriei sale în 1629 
în Italia, desigur tot la sugestia lui Rubens. Tot de la Rubens îi mai rămine 
ceva. Nudul femenin lipsise aproape complet în pictura spaniolă. Velas- 
quez l-a practicat totuşi de cîteva ori, dar numai de puţine ori. Pentru 
decorația Palatului Alcazar el a pictat citeva asemenea subiecte, distruse 
odată cu palatul, printr-un incendiu, în secolul următor. Unul din ele 
a ajuns însă pînă la noi. Este Venus cu oglinda, de la Galeria Naţională 
din Londra. Ideea, cum presupunem, este o amintire de la Rubens, 
nu subiectul, ci ideea. Cită deosebire însă între un nud al acestuia și 
această tinără spaniolă, graţioasă, elegantă, nervoasă, cu o anatomie 
cu totul alta decit planturoasele flamande, din opera lui Rubens, blonde, 
roze, cu pielea lor satinată. 

„_„ Călătoria în Italia incepe printr-un pelerinaj la Veneţia. Velasquez 
îşi dă seama că va fi un colorist, dar nu ajunsese incă să ştie în chip 


VELASQUEZ, Venu; 
Naţională. cielo, (Galeria 


desăvirşit cum se tratea materia colorantă, in ce constă cu adevărat 
farmecul lui Tizian, al lui Veronese, al lui Tintoretto pe care atit îl 
iubește. Face unele copii şi-şi lămureşte unele nedumeriri. Mai călă- 
toreste puţin prin nordul peninsulei, de unde se coboară la Roma. 
Aici e găzduit la vila Medicis. Din acest contact cu unul din monumentele 
cele mai caracteristice şi mai faimoase ale Romei, ne-au rămas două 
schiţe. Velasquez pictase peisaje, ca fond la unele portrete. Erau lucruri 
gindite, combinaţii care nu corespundeau cu ceva. precis din natură, 
dar care desigur porneau de la amintiri reale. În cele două schiţe, 
el porneşte de la o impresie imediată, viu simțită, şi ajunge la două 
peisaje de o prospeţime, de o armonie de tonuri şi de o libertate de 
tratare care, la mai mult de 200 de ani distanţă, prefigurează tot ceea ce 
impresioniştii au adus nou în arta secolului al XIX-lea. 

Tot la Roma, şi tot atunci, el pictează citeva compoziţii istorice, aşa 
cum înţelegea el acest gen, adică cit mai aproape de viaţa înconjurătoare, 
intre altele un Apollo informind pe Vulcan, în atelierul lui, printre 
ceilalți lucrători, de infidelităţile soţiei sale. 

Contactul cu Roma, după Veneţia, are ca efect în Velasquez o elibe- 
rare a propriilor lui forțe de anume piedici de care nu putuse scăpa, 
mai ales în ce priveşte coloritul. Cea de a doua călătorie la Roma o va 
face după zece ani. Intervalul dintre cele două contacte cu Italia va fi 
utilizat pentru portrete, mai ales cele ale membrilor familiei regale călări. 
Prin insuși subiectul lor, aceste pinze de mari dimensiuni dau impresia 


VELASQUEZ, Apollo in atelierul lui Vulcan (Muzeul Prado)— ulei 


de a fi văzute în natură: lumina, spaţiul, aerul sint cele care se potrivesc 
tocmai cu asemenea subiecte. Amintirea portretului lui Carol Quintul 
de Tizian, care se găsea în Palatul din Madrid, nu cred să fie străină și 
de aceste subiecte, şi de felul de a le trata. 

n acest interval se plasează prima mare capodoperă a lui Velasquez, 
Las Lances, reprezentarea scenei prin care, în urma unei bătălii norocoase 
pentru spanioli, orașul Breda fusese silit să se predea, iar generalul inamic 
să aducă solemn și umilit cheile orașului comandantului armatei spaniole. 
Aici, în această operă, arată Velasquez, în stil convingător, tot ce ştie, 
ca executant, şi cum concepe un tablou istoric, ca artist. Opera este o 
sinteză superbă, un tot deplin armonios al compoziţiei, al integrării 
unor grupe numeroase într-un peisaj majestuos, al unui colorit de o 
discreţie rară, dar și de o armonie desăvirşită, bazat pe o combinare 
numai de două-trei tente, pe o gamă infinită de griuri. 

În 1644, el începe să picteze, paralel cu portretele unuia sau altuia 
dintre membrii familiei regale, specimenele excepţionale, bufonii, monștrii, 
de care se lovea la tot pasul în încăperile palatului. Portretele trebuiau 
să le păstreze memoria, ca cea a unor specimene rare de umanitate, şi 
să fie plasate într-una din sălile palatului. 

În același timp, regele Filip al IV-lea, dovadă de cît de puţin îşi dă 
seama de geniul acestui artist pe care avea norocul să-l numere printre 
supușii săi, îi dă fel de fel de insărcinări. Îl obligă să întreprindă călătorii 
obositoare, cum erau cele care se puteau face în acea vreme, pentru 
inspecții la unele clădiri; să controleze conturi de artiști, să trateze cu 
arhitecţi și antreprenori operaţii stupide, pe care oricine le-ar fi făcut 
tot ati de bine poate și care răpeau artistului tot timpul pentru pictat. 
În 1649, tot cu o asemenea însărcinare, dar care trebuia îndeplinită în 
Italia, Velasquez părăsește Madridul ca să cumpere mulaje (pentru 
elevii viitoarei Academii de arte) gi opere italiene pentru colecţiile regale. 
În timpul acestei prezenţe în Italia, care ţine mai multă vreme, spre 
nemulţumirea regelui, obișnuit tot timpul să-l vadă şi să dea ordine 
pictorului său favorit, Velasquez execută încă una din operele sale 
capitale, portretul Papei Inocenţiu al X-lea. 

La întoarcere îl aşteptau alte călătorii de inspecţie, căci fusese numit 
gambelan al clădirilor, organizator de serbări și petreceri regale, cu 
oboseala, plictiselile rezultate dintr-o asemenea însărcinare, Între 
timp pictează, În acest interval, el execută poate cele mal insemnate 
opere din cariera sa, Pentru Alcazar, tablouri mitologice, din cure nu 
mai avem decit pe Venuş din Londra, Apol o serle de filozofi, ca Menlp 
şi ca Esop, tipuri din popor, care sugerau artistului, în cine gtle ce intil- 
niri pe străzi, unul pe înțeleptul grec, care 8e [ntrlsta do toate întimplările 
vieţii omeneşti, celălalt, pe cel care, cinic, ridea de tonte aceste întimplări. 
Tot ceva intimplñtor stă h origina altor douñ capodopere: Țesătoarele (Las 
filanderas) gi Meninele, Primul reprezintă fabrica regală de tapisorlo, 
intr-o zi cind e vizitată de personne augusto, Ca şi în tabloul cu Martha 
și Marla, asistăm la două sceno; una pe planul intii, alta în fundul compo- 
zl{lel, Dar, ce deosebire | Rare sint, În toată arta unlversală, compoziţiile 
care, ca aceasta, exprimind două dintre cele mai concrete şi mal precise 
aspecte nle vieţii, să fie mal încărcate de coa mal Înaltă poezie, Pe primul 

plan sint luerftonrele, tinere și mul viretnlce, fiecure cu rolul el, prinse 
pe viu şi totuşi în cele mai graţionse atitudini, În mijloc, în fund, un mie 
salon inconjurat de tapiserii, În care sint persoanele venite de la curte, 
ca o viziune feerlci, și totuşi și cu luată din viaţa trăită, 

Cel de al doilea, Meninele, comemorează un fapt banal, aproape 
zilnic: una din infante, cea mal iubită, pătrunde brusc, cu domnigonrele 
ei de onoare, cu suita de monștri de tot solul, cu ciinele el, în atelierul 


în care pictorul executa portretul regelui și al reginei. Aceştia nu se văd, 
sint undeva în stînga, după șasiul enorm în faţa căruia stă artistul, dar 
imaginea lor apare totuși in fund, într-o oglindă. Lingă oglindă e o 
ușă deschisă, puternic luminată, prin care intră sau iese — nu se înţelege 
bine — fiul pictorului. lar în mijloc, grupul principal, din mijlocul căruia 
se ridică fermecătoare mica infantă. Compoziţia complicată, eclerajul 
neobișnuit, ne aduc aminte, ca şi dimensiunile pinzei, de Garda de 
noapte. Dar, pe cînd tabloul lui Rembrandt a rămas obscur ca inter- 
pretare, nu l-a satisfăcut deplin nici pe artist, nici pe cei cărora le era 
destinat, Meninele sînt o desăvirșită realizare. În el, ca şi in celelalte 
din această perioadă, epoca de supremă glorie a lui Velasquez, se vede 
bine că ceea ce artistul a urmărit a fost ca totul să se exprime prin valori, 
să ne dea perfect impresia că orice personaj e inconjurat de aer, că în 
jurul lui şi al celorlalţi este un spaţiu care-i cuprinde pe toţi, că distanța 
între ei este perfect observată, că lumina cade pe fiecare şi numai atit 

cit este necesar. Tot tabloul este cuprins într-o formulă în care se exprimă 

cele mai perfecte armonii de formă şi de ton. Dar aceasta nu este vizibil 

cînd considerăm tabloul de aproape. Tehnica este atit de liberă, încît 

nu înţelegem precis ce a vrut artistul. Tot ca la impresionisti, cu două 

secole mai tirziu, trebuie să ne plasăm la o distanţă convenabilă, la care 

asperităţile dispar şi unitatea se restabileşte ca prin farmec. 

n pinza Meninelor avem singurul portret absolut sigur şi autentic 
al lui Velasquez. Cind ne gindim la atitea autoportrete ale lui Rubens 
şi mai ales la cele şi mai numeroase ale lui Rembrandt, această trăsătură 
ne apare ca o probă a desăvirgitei sale modestii. 

De un nivel artistic egal sint portretele copiilor regelui, ale infantelor 
şi infantilor. Gingaşi, cu delicatetea în aspect a celor ce vor avea o 
viaţă scurtă, în costumele lor de o complicatie absurdă, mai ales cele ale 
copiilor, ei par ca nişte buchete de flori rare. Sỉ ei, ca, în general, toți 
cei care i-au pozat lui Velasquez, se prezintă nemișcaţi. Orice gest mai 
violent, mai neobișnuit, ar strica armonia. Caracterul adevărat al fiecă- 
ruia i se pare pictorului că niciodată nu i se prezintă mai clar decit în 
imobilitate. Este trăsătura pe care au observat-o mulți cercetători în 
opera lui Velasqu 

n 1659, funcţiile pe care le deținea la curte il obligă pe pictor să 
meargă să pregătească în nord, în Pirinei, în aşa numita Insulă a Fazanilor, 
serbările numeroase şi somptuoase ce trebuiau să însoţească logodna 
uneia din infante cu tinărul Ludovic al XIV-lea. Energia fizică necesară 
acestor pregătiri, călătoriile, oboseala, pentru un om de 60 de ani, cum 
era Velasquez, şi nu destul de sănătos, îl istovesc. Revine bolnav 
la Madrid, nu se poate reface şi în august anul următor, 1660, 
moare. 

De la această dată, pînă azi, au trecut 300 de ani. Tablourile lui Velas- 
quez n-au părăsit Spania. Citeva din ele, unele în copii, altele originale, 
fuseseră sirigure trimise rudelor din familia Habsburgilor, la Viena. 
Puțin cite puțin, numele lui aproape se uită, chiar şi în Spania. Alţi 
pictori au ocupat postul de pictor regal, care erau departe de a-l egala. 
În restul Europei, fenomenul acesta a fost şi mai accentuat, cu atit 
mai mult cu cit puţini erau cei care îi cunoşteau opera, închisă în 
palatul din Madrid. Un om atît de simţitor la artă, cum era Baudelaire, 
în versurile sale, les Phares, în care celebrează pe cei mai mari pictori 
ai omenirii, nici nu-l citează pe Velasquez. A fost însă meritul secolului 
al XIX-lea, spre sfirsitul lui, mai ales al impresioniştilor, în vremea 
curentului realist, de a repune în valoare cîțiva mari maeştri uitaţi, 
din trecut: El Greco, Velasquez, Vermeer, Watteau. Toţi aparţin celei 
mai înalte trepte a artei. Este motivul pentru care Academia R.P.R. 


a crezut nimerit ca cei 300 de ani de la moartea lui Velasquez să fie 
comemorati solemn. 
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DESPRE UNELE PROBLEME 
ALE ARTEI CONTEMPORANE 


(De vorbă cu graficiana germană Lea Grundig) 


ADINA NANU 


ă stai de vorbă cu Lea Grundig despre aspectele actuale ale artei 
înseamnă să treci de la început în domeniul problemelor grave ale existenței. 
Pentru Lea Grundig, desenul a fost întotdeauna mai mult decît o pro- 
fesiune, un mod de acţiune directă în diferitele împrejurări ale vieţii, 
mai ales datorită faptului că, încă din prima tinereţe, problemele indi- 
viduale au căpătat perspectiva largă a integrării în soarta clasei munci- 
toare. Născută în Dresda în 1906, Lea Grundig şi-a pus de timpuriu 
întrebări cărora nu le-a ocolit răspunsul, intrind de la douăzeci de ani 
în rîndurile Partidului Comunist din Germania. Împreună cu soțul ei, 
pictorul Hans Grundig, ea a trăit din plin greutăţile anilor premergători 
celui de al doilea război mondial, sărăcia şi închisoarea, apoi, în timpul 
războiului, separată de soțul ei, a cunoscut prigoana şi exilul. 

Desenele, gravurile și ciclurile grafice ale artistei, ca și picturile 
soţului ei, Hans Grundig, sint rodul a 30 de ani de gindire lucidă, de 
pătimase luare de poziţie, de muncă încordată pentru găsirea limbajului 
celui mai expresiv, clar și actual. 

Mare parte din lucrările pe care le vom vedea în toamna aceasta în 
expoziţia organizată la Bucureşti sint în primul rind chemări la luptă 
antifascistă, zguduitoare imbolduri la salvarea vieţii, a omeniei, prin 
imagini de o excepţională tensiune dramatică. Chiar şi în ultimii ani 
de activitate a artistei în Republica Democrată Germană, expri- 
mind bucuriile construcţiei vieţii noi, lucrările ei păstrează nota de 
gravitate şi gama extinsă a emoţiilor dobindită prin o mare experiență. 

Căutarea continuă a unor noi mijloace de expresie plastică, prin 
care opera de artă să stabilească comunicarea cît mai directă pe plan 
artistic între creator și public, a preocupat-o mereu pe Lea Grundig, 
ca pe toţi artiștii autentici. 

Mică de statură, foarte vioaie şi prietenoasă, Lea Grundig e o pasio- 
nată a discuţiilor despre artă şi-şi împărtăşeşte părerile deschis şi limpede. 
«Mi se pare — spune ea — că prima întrebare căreia trebuie să-i răs- 
pundă arta actuală, este cui i se adresează ea? De aceea problema 
centrală, de care va depinde gỉ fizionomia artei viitorului constă 
în noile raporturi ale artei cu clasa muncitoare ». Lea Grundig îşi 
îndreaptă privirile spre un viitor apropiat în care arta, care a încetat 

e a mai aparţine unui templu rezervat privilegiatilor, va trebui să facă 
mereu mai mult parte integrantă din viaţa tuturor. De aceea, o primă 
condiţie esenţială a artei actuale este, după Lea Grundig, ca ca să poată 
fi pe deplin înţeleasă de oricine, Artista își aminteşte că acum cițiva 
ani, la o expoziţie internaţională organizată la Viena și întrunind numai 
lucrări cu tematică antifascistă, conţinutul puternic combativ, — comu- 
nÍcat vizitatorilor prin operele artiștilor călăuziţi în creaţia lor de princi- 
piile realismului socialist — nu a putut fi transmis de lucrările abstracte 
sau semiabstracte, răminind complet inaccesibil publicului, indiferent 
de nivelul lui. Mai recent, această problemă — a imposibilității folo- 
Sirii oricăror mijloace plastice — a fost limpezită prin viile discuţii la 

*poziţia de artă plastică a ţărilor socialiste de la Moscova, din 1959, 
discuţii purtate mai ales în jurul lucrărilor unor artişti polonezi. 

„ « Convingerea mea — spune Lea Grundig — este că opera de artă 
devine incontestabil cu atit mai adincă și atrăgătoare cu cit artistul se 
exprimă pe sine mai personal, cu condiția însă ca acesta să respecte 
o singură lege, și anume — ca exterlorizerea lui să pootă fi înţeleasă de 
toţi, Îndeplinirea acestei cerinţe nu îngrădește cituși de puţin libertatea 
artistului, permițind nesfirgite posibilități de realizare personală. Nici- 
odată marii maeștri al artei realiste nu s-au oprit la copierea simplistă a 
naturii, așa cum susţin și azi unii adepţi al abstraetlsmulul, cl au ştiut 
să transmită gînduri și sentimente fără să abată atenția privitorului prin 


elemente inutile ». Și Lea Grundig citează exemplul lui Rembrandt ale 
cărui tablouri din Muzeul de Artă al R.P.R. au impresionat-o profund, 
şi pe care-l admiră ca pe unul dintre cei mai mari artiști ai lumii, 
mai ales datorită concentrării în alegerea esentialului pe care Rembrandt 
a atins-o în ultimele capodopere. « Realitatea rămine izvorul nesecat 
pentru artiştii actuali» — conclude Lea Grundig. 

« Şi în Republica Democrată Germană — continuă ea, — e decisivă 
orientarea artei către clasa muncitoare. Asta nu înseamnă, cum se credea 
înainte, că arta trebuie să-şi coboare nivelul pină la o clasă muncitoare 
mai puţin evoluată decit vechiul public; realitatea nu mai permite azi o 
asemenea minimalizare jicnitoare ». Lea Grundig cunoaşte viaţa munci- 
torilor germani din tinereţe, pe cînd îi desena pe stradă, şomînd sau 
manifestind. Ea a fost printre primii artiști plastici care au desenat în 
fabrici şi pe ogoare, iar timp de opt ani — aleasă de două ori deputat — 
a avut strînse legături cu mediile cele mai diferite. 

Prezentă în toate noile acţiuni ale artiştilor din R.D.G., Lea Grundig, 
care e şi profesoară la Institutul de Arte Plastice din Dresda, a încheiat, 
impreună cu studenţii clasei de grafică pe care o conduce, un contract 
prietenesc cu două brigăzi de tineri muncitori din fabrica de transfor- 
matoare și aparate Roentgen din Dresda. Despre această interesantă 
acţiune, de al cărui început aflasem din revista « Bildende Kunst » din 
iarna trecută, Lea Grundig ne povesteşte pe larg: studenţii au lucrat 
desene şi gravuri chiar în uzină, care le-a pus la dispoziţie şi un atelier 
special, iar corecturile profesoarei au fost discutate deseori împreună 
cu muncitorii din cele două brigăzi de tineret, ridicîndu-se probleme 
deosebit de interesante. La rindul lor studenții au răspuns nevoilor 
de lucrări grafice ale tinerilor prieteni muncitori, executind ziare de 
perete, prospecte etc., iar paralel, profesoara Lea Grundig a ţinut munci- 
torilor unele conferințe despre artă. 

Din toată această experienţă, Lea Grundig constată că muncitorii 
germani, altădată educați greșit de fascişti spre o artă idealizantă sau 
naturalistă, au evoluat rapid. Azi, critica muncitorilor germani din 
R.D.G. e un ajutor puternic pentru artiști care au avut deseori prilejul 
să verifice judecata lor inteligentă şi cumpătată. 

Clasa muncitoare din R.D.G. simte puternic nevoia unei arte de 
bună calitate. Acest lucru a devenit evident mai ales în ultima vreme, 
nu atit prin discuţii cît prin 
creaţiile directe ale muncitorilor 
care au întrecut toate aşteptările. 

n vara aceasta, la Karlmarx- 
stadt, au fost expuse împreună 
lucrări ale artiştilor profesionişti 
și ale unor amatori (din cercurile 
plastice organizate pe lingă între- 
prinderi), iar unele realizări ale 
amatorilor au atins nivelul crea- 
(lilor artiştilor consacrați, impu- 
nindu-se printr-o mare prospețime 
de sentiment, 

Lea Grundig mărturiseşte că 
en însăși considera pînă acum arta 


IOSIF ROSS, Grafclana Lea 
Grundig (R.D.Q.)— desen în tuş 


amatorilor doar ca pe un însemnat mijloc de 
educaţie a maselor şi a fost izbită în această 
expoziţie de posibilitățile creatoare ale mun- 
citorilor, care pot efectiv contribui la pro- 
gresul artei. Muncitorii, explică ea, pornind 
de la nevoia acută de a comunica un conținut 
trăit şi străduindu-se să-l exprime în plastică 
ajung citeodată la imagini mai directe și n 
simple decit artiştii profesionişti, care recurg 
deseori la formule învechite. 

« În arborele artei au crescut în ultima vreme 
noi ramuri foarte sănătoase» — spune ea. Adaugă 
apoi, zimbind: « Socialismul merge foarte re- 
pede, chiar mai repede decit ne aşteptăm!» 

Şi arta rominească actuală pare că a întrecut 
aşteptările artistei, care a vizitat Expoziţia de 
artă plastică organizată în cinstea celui de al 
II-lea Congres al P.M.R. Lea Grundig ne 
povestește că arta rominească a făcut o vie 
impresie asupra publicului din R.D.G. cu 
ocazia expoziţiei recente de la Berlin, prin 
marea ei varietate gì, mai ales, prin bogăţia 
şi frumuseţea coloritului, calitate mult admi- 
rată şi în arta noastră populară. Lea Grundig 
consideră că arta romineascä actuală reprezintă 
un foarte bun exemplu pentru multilaterali- 
tatea posibilităţilor pe care realismul socialist 
le deschide artei, prin efervescența creatoare 
care se degaje din întreaga activitate a artiştilor 
plastici. Din expoziţie se vede că pictorii 
sculptorii şi graficienii din R.P.R. se străduiesc, 
folosind cele mai diferite mijloace, să creeze 
o artă nouă, actuală. În unele lucrări se mai 
văd urmele tradiţiei franceze, cu efecte rafinate, 
dar în altele, cele mai interesante, se contu- 
rează noi soluţii, inedite. 

Dintre numeroasele lucrări care i-au plăcut, 
Lea Grundig îşi aminteşte picturi de Eugen 
Popa, Dan Hatmanu, H. Catargi, C. Ressu, 
M. Danu. Cu deosebire i-a reţinut atenţia 
compoziţia «Ana Ipătescu» de Al. Ciucu- 
rencu şi « Oţelarii » lui C. Baba, tablou care 
dovedeşte extinderea preocupărilor maestrului 
la muncitorii din industrie. Lea Grundig ţine 
să sublinieze apoi nivelul înalt atins în grafică 
de artistele din R.P.R., ca Ligia Macovei, 
Ana Iliuç şi altele. În grafica rominească, din 
care cunoștea dinainte multe aspecte, Lea 
Grundig admiră lucrările lui Jules Perahim, 
Marcel Chirnoagă și alţii. 

În București, Lea Grundig și-a vizitat şi 
ciţiva colegi instalaţi în noile ateliere de ertä 
plastică construite în ultimii ani.. «Ce bine 
ar fi — spune artista — să existe și în R.D,Ger- 
mană astfel de ateliere, în care, în afara condi- 
ţiilor bune de lucru, artiștii să găsească o nouă 
atmosferă de prietenie. Gruparea în aceeași 
clădire a mai multor ateliere individuale le-ar 
permite artiștilor să se întilnească firesc mai 
des, să-și discute lucrările, înlăturind suscepti- 
bilitatea exagerată, concurența și spiritul de 
izolare din trecut », 

Vorbind despre expoziţia «Hans și Len 
Grundig » care va avea loc la București, Lea 
Grundig spune câ ar dori să ajute personal 
publicul din R.P.R, să înţeleagă lucrările, din 
care poate unele, din cauza tradiţiei străine, 
sint mai greu de explicat, Aşa, de pildă, în 
expoziţie, va fi interesant de urmărit în lucră. 
rile soțului ei, Hans Grundig, corespondenţa 
fazelor activităţii politice şi a creației plastice, 
care Îmbrucă, mai ales în etapa 1933—1945, 
un aspect original, În care fantasticul (care-l 
inrudegte cu Bosch), sporeşte combativitaten 
operei, iar coloritul e de o strălucire neobiynultă 
datorită reluârii tehnicii vechilor maeștri, de su- 
prapunere a straturilor transparente de culoare, 

Expoziţia, adaugă cu modestie Lea Grundig, 
va fi de asemeni reprezentativă pentru propria 
activitate, oglindind preocupârile constante ale 
artistei pentru viaţa muncitorilor din trecut 
și din prezent, 

«În U,R..8„ inchele Leu Grundig, există 
un bun obicei, cu după fiecare expoziţie să se 
organizeze o discuţie a expozunţilor cu publicul, 
Vă rog să comunicaţi ~ prin intermediul revistei 
« Arta Plastică » — adaugă artista zimbind 
dorința mea vie cu la expoziția mea să albi 
loc o astfel de discuţie în cure sĩ cunosc direct 
părerile vizitatorilor din R.P.R,» 


E111. 71: ME R 
ARTIST ŞI LUPTĂTOR 


ULRICH KUHIRT 


Preşedinte al colegiului de redacţie 
al revistei „Bildende Kunst“ 


Ca te referi la plastica Republicii 
Democrate Germane, te referi implicit la Fritz 
Cremer. Cînd evoci eroica luptă de rezistență a 
antifasciştilor din Germania, îți apare înaintea 
ochilor monumentul dăltuit de Cremer în 
amintirea victimelor de la Buchenwald. Cind 
vrei să ilustrezi cu pilde grăitoare vitalitatea și 
fecunditatea artei realiste a vremurilor noastre, 
a artei socialiste, te referi la opera lui Fritz 
Cremer. Ea e strins legată de însăşi dezvoltarea 
statului nostru, dar Cremer oglindește în creația 
sa noua orinduire în devenire, nu numai în 
calitate, am putea spune, de cronicar fidel, ci 
marile sale lucrări tematice indică totodată 
drumul înainte, descoperă în prezent simburele 
viitorului, pe omul de miine în cel de astă 

În acelaşi timp sculptorul stă ferm pe 
poziţiile tradiţiei umaniste a plasticii germane. 
Cremer mărturisea adeseori ce-au însemnat, 
pentru formaţia lui de artist, sculpturile domului 
din Naumburg, extras în întregime din relevarea 
lumii spirituale a imaginilor înfătişate în formă 
plastică, așa cum le-a intilnit el în opera lui 
Kithe Kollwitz sau a lui Ernst Barlach, pro- 
funda umanitate și aspra lor autenticitate, atit 
de aproape fiinţei lui însăşi, În creația sa, 
Cremer n cuprins organic bogata comoară a 
cuceririlor sculpturii germane şi a imbogățit:o, 
la rindul lui, considerabil, 

remer e un sculptor de un gen deosebit, 
El nu e preocupat doar de forma plastică, de 
proporţii ci și de cuprinzătorul, de zguduitorul 
el mesaj, de elementele vieţii spirituale ce 
imprumută in primul rind operei sculptate 
viață ndevărată. Cromer e o personalitate 
artistică de înaltă conştiinţă şi de dirză con- 
secvenţă politică, strÄdulndu-se neincetat să 
crească odată cu munca sa şi să contribuie 
la educarea omului nou, soelallst, în Republica 
Democrată Gerniună, 


PRITZ CREMER, La o parto, 


Muncitor al roconstrucgioi (1933). mi 


= brong 


FRITZ CREMER în atelier, lucrind 
la “Monumentul de la Buchenwald» 


Fritz Cremer s-a născut la 22 octombrie, 1906, la Arnsberg, pe Ruhr, 
ca fiu de mic meseriaş. După un timp de ucenicie ca cioplitor de piatră, 
a dobindit între anii 1922— 1926 primele cunoștințe de bază ale megte- 
şuzului. Dar n-au fost pentru el numai ani de ucenicie ci totodată o 
perioadă în care a început să desluşească politicește condiţiile orinduirii 
capitaliste, neiduplecata luptă de clasă, grevele muncitorilor din Ruhr, 
mizeria inflaţiei şi rezistența împotriva ocupanților francezi sub povara 
cărora gemea populaţia întregului ţinut şi, in fine, nemärsinitul chin al 
şomajului; toate acestea au avut o adincă înriurire asupra tinărului ale 
cărui talente artistice abia incepeau să se releve. Sculptorul Will Lammert, 
acela care a jucat mai tirziu un rol preponderent în construirea unei arte 
noi in republica noastră, l-a indrumat pe începător pe căile creaţiei 
progresiste. De tinăr, Cremer s-a alăturat mişcării tineretului comunist. 
Intrarea lui în 1929 în partidul de luptă al proletariatului, în Partidul 
Comunist al Germaniei, n-a fost decit o urmare firească a formării sale 
de om politic conştient, A 

Cremer se stabilise în acea vreme la Berlin. După ce şi-a insuşit noi 
cunoştinţe din domeniul artei la cursurile serale ale şcolii Folkwang din 
Essen, s-a inscris la universitatea de artă liberă şi aplicată unde a găsit 
in profesorul Wilhelm Gerstel un dascăl care, precum notea ă însuşi 
Cremer, «stătea ca o stincă în mijlocul mişcării artistice anarhiste din 
1950 ». Gerstel era un pedagog de seamă care, în acele timpuri cind arta 
decadentă burgh era în plină înflorire, căuta să păstreze neatinse 
temeliile de fier ale creaţiei realiste sculptoriceşti. Şcoala lui —« studiu 
strict al naturii, sinceritate şi adevăr față de natură, mi-a ajutat — scrie 
Cremer — să nu mă pierd in mărăcinişul teoriilor umflate despre artă 
şi să găsesc cu o clipă mai devreme calea ce aveam de urmat». - 

Concepţia despre lume a lui Cremer, întărită de experiența aspră a 
vieţii, stăpînirea sigură a mijloacelor de plăsmuire plastică, l-au ferit de 
orice alunecare spre modernismul artificial, lipsit de conţinut, precum 
şi de primejdia gălăgiei demagogice a fasciştilor lui Hitler despre «arta 
naţiei », «arta eroică», «arta naționalistă ». M, 

Tocmai în vremea cind Fritz Cremer face primii paşi proprii în artă, 
se dezlănţuie peste Germania teroarea fascistă. Dar tinărul Cremer nu 
e din aceia care se pleacă sau se supun. El se împotriveşte pe faţă şi 
primele din lucrările ce poartă amprenta personalităţii sale sint mărturii 
ale luptei îndirjite împotriva neomeniei şi brutalităţii hitleriste, mărturii 
ale luptei pentru triumful adevăratului chip àl omului, pentru biruința 
eternului element umanist ce dăinuie în fiinţa omenească. Sint mărturii 
ale suferinței impuse de fascişti în primul rind mamelor, dar şi măr- 
turii ale neînfrintei puteri de viaţă ce sălășluieşte în popor. 

Una din creaţiile lui Cremer a stirnit pe timpul naziștilor o deo- 
sebită senzaţie: basorelieful realizat în 1936, « Femei indoliate», De 
fapt, Cremer dăduse acestei lucrări un alt nume, cunoscut pe atunci 
doar de un număr restrins de prieteni: « Gestapo ». Prin această lucrare 
el voia să evoce suferinţele mamelor antifasciştilor ucişi, precum şi pe 
Käthe Kollwitz, a cărei operă i-a fost lui Cremer un preţios indrumar. 
De o zguduitoare forţă expresivă sînt si diversele variante ale « Mamei 


de muncitor », elaborate cam tot pe-atunci, Din impietriren masivă a 
trăsăturilor feţei, din miinile pă e neputincios în poală, grãiese desnă- 
dejdea și descumpânirea, dar din trupul care se inalță din cutele vegtmin- 
tului se desprinde o vitalitate revărsăroare pe care nici durerea mamei 
nu o poate covirși. Urmează un autoportret, apoi un studiu — « Agonia 


FRITZ CREMER, 
Bertolt Brechc 
(1956) — bronz 


FRITZ CREMER, Karl Marx 
(1954) — bronz 


unui soldat», cum îl denumeşte Cremer, în care destinderea trăsăturilor 
şi prăbuşirea trupului trădează totuşi o redresare plină de semeție. Chipul 
calm, cu linii clasice, cu expresia inginduratä a bravului comunist Walter 
Husemann, ucis de fasciști, prieten apropiat al lui Fritz Cremer, relevă 
concepţia artistului despre înfăţişarea omului adevărat pe care bar- 
baria fascistă n-a putut-o schimba. Împotriva falsului eroism al artei 
naziste, a pseudo-clasicului caracter, gol de conţinut, al figurilor mon- 
struoase create de Arno Breker, sculptorul preferat al mai-marilor hitleriti, 
creaţiile lui Cremer sînt un protest puternic faţă de dezumanizarea 
fascistă a artei. ` 

Ca un neînduplecat act de acuzare împotriva fascismului, ca un viguros 
protest împotriva războiului ucigaş dezlăntuit de fasciștii germani, se 
ridică grupul de figuri, « Mame >, realizat de Cremer în 1939. Gama 
Íntreagă a suferinței mamei este redată de artist în acest grup: durere 
nemărginită, împotrivire neputincioasă, resemnare în faţa inevitabilului 
— şi totuşi una dintre mame se ridică în contra nimicirii. E gata de luptă, 
nu se lasă în voia soartei, îndirjirea ei va îndemna pînă la urmă şi pe 
celelalte mame să-şi dea seama de puterea lor. 

Cind atitudinea sa politică faţă de nazism începuse a fi bănuită, 
prietenii şi profesorii l-au pus pe artist la adăpost de represalii. Dar de 
molohul războiului tot nu a putut scăpa. Cremer fu înrolat în armata 
fascistă. Abia după ani indelungayi, după ce s-a întors din lagărul de 
prizonieri din Iugoslavia, s-a putut reîntoarce la munca sa creatoare. 
S-a stabilit apoi în Austria, la Viena, unde locuia soţia sa, balerină 

` austriacă, osinditš de nazişti la închisoare pentru participarea ei la 
lupta de rezistenţă antifascistă. 

La Viena, Fritz Cremer este numit în 1946 profesor de sculptură la 
Academia de artă aplicată. Primit cu braţele deschise, execută în acel 
timp citeva lucrări importante. În cadrul lucrărilor cu caracter comemo- 


PRITZ CREMER, Prans Franik 
(1934) — ahips i argila 


cul fostului lagăr de concentrare nazist; Cremer 
de adincă expresivitate, statuia unui 


prin care sint evocaţi 


rativ, la Auschwitz, pe lo ulu 
a creat o operă de mari proporții şi de 
luptător pentru libertate, cu mîinile incătuşate, 
prietenii căzuţi ai artistului. nh 
ar cea mai importantă rea u + 

aa on al victimelor fascismului, înălțat ră 
cimitirului din capitala Austriei. Pe un piedestal spre coe PE Apen 
trepte uşor înclinate, se înalță statura unui bărbat cu expresia | l ia 
liberă, avintată, omul descătuşat de astădată, scăpat de chin şi impilare, 
«Omul eliberat». Două femei, «Îndoliata>» şi « Acuzatoarea 3, . ee 
îndreaptă către el, două statui care, prin puternica lor expresie plastică, 
prin intensitatea sentimentelor ce exteriorizează, exercită asupra pri h 
torului o profundă inriurire emoțională şi îl fac totodată sĩ priceapă 
tilcul adinc al luptei de eliberare antifascistă. A 

Toate aceste lucrări precum şi alte creații cu caracter comemorativ 
din acea epocă, sînt pentru Fritz Cremer dovada unei continue promona 
a acelor principii creatoare pe care le-a apărat cu dirzenie chiar şi su 
fascism i 1 

Drumul spre atingerea idealului său estetic, omul ridicat, liber, 
cultivat şi dezvoltat multilateral, i-a oferit-o abia construirea socialismului 
în Republica Democrată Germană. A 

În 1950 Fritz Cremer a fost ales membru al Academiei Germane 
de Arte şi, în acelaşi an, s-a mutat în R.D.G., la Berlin. Aci a găsit, în 
sfirşit, marile imbolduri, mult doritul cimp vast de activitate şi totodată 


zare din timpul po! 


FRITZ CREMER, Portretul Prol. 
Dr. Richard Hamann(1954)—bronx 


factorul nou, clasa muncitoare, de la care porneşte comanda socială 
— toate acestea au înlesnit deplina desfăşurore a aptitudinilor şi măiestriei 
artistului. În noile condiţii sociale, sculptorul a dat dovadă de o imensă 
fori artistică [enpa ga po situat, în diferitele sectoare ale creației 
plastice, pe primul plan al artiştilor Germaniei şi ii ì 
Han EDER gi şi chiar al întregului 
n Republica Democrată Germană, figura omului în c 

once 
Fritz Cremer, idealul său estetic, dobindeşte formă SLI 
nouă cu ricmul ei tumultuos, omul care, în condiţiile noastre, îşi poate 


dezvolta nestinjenit forțele sale interioare, i 
„ spirituale, devi 
fundamentală, dominantă a creaţiei lui Cremer. Izbutì e CRETA 
infringă acea tendinţă spre abstract a chipului ideal făurit de el aşa cum 
se vedea în lucrările sale de la Viena; în locul acelei tendințe apăru acum 
o conştiinţă concretă, puternică n forței sale, un optimism plin de viață 
urile tabele [rule bau plastic al artistului, 
gura de fată a Evei (realizată către sfîrşitul popasului să ` 

ace lol jocul jechi aipucica al încordării şi ee toa bisIb2 TỶ 
UDE mărturie a mersului inainte în arta sculptorului, spre natura 


Fritz Cremer so dedică în întregime 
noastre, începind cu al său « Aufbauh: 
şi cu bustul cunoscutului activist şi ero 

Cremer îl redă pe activist nu nu 
ca pe o Individualitate mult mai ci 
om de conştiinţă înaltă și de puter 


problematicii artistice a realității 
elfer » — brigadierul voluntar — 
u al muncii, Franz Franik. 

mai ca pe un muncitor manual ci 
uprinzătoare, stăpin al producției, 
nică forţă spirituală, chemat să fie 


pasului său la Viena, , 


şi conducător al economiei şi al statului, stăpin deplin pe destinul său. Pe 
bună dreptate guvernul nostiu a distins această operă cu Premiul Naţional. 
Fritz Cremer s-a ridicat în arta portretistică spre tot mai inalte realizări. 
Vigurosul bust al lui Karl Marx confirmă această continuă creştere. Este 
totodată ginditorul, făuritorul învățăturii socialiste, dar în același timp 
dirzul şi încercatul conducător al proletariatului, care știe limpede ce 
țel urmăreşte şi cunoaşte şi metodele sigure care duc la el. Plastica por- 
tretului lui Bertolt Brecht, modelat după masca mortuară a poetului, 
Stirnește admiraţie prin subtila plăsmuire a chipului, prin redarea plină 
de simţire a bogăției de idei şi a înţeleptei concepţii de viaţă a lui Brecht, 
Prin expresia de o fină ironie a feţei sale. O excelentă realizare a lui Cremer 
este şi bustul renumitului profesor de istorie a artelor, Richard Hamann, 
a cărui privire Cercetătoare, pătrunzătoare, ivită de sub sprincenele sale 
stufoase, exprimă tot ce e mai Caracteristic în fiinţa interioară a savantului, 
Dar domeniul de activitate artistică a lui Cremer se extinde cu mult 
dincolo de plastica portretistică. El lucrează intens la crearea operelor 
de vastă tematică pentru a întruchipa caracteristicile de bază ale epocii 
noastre, Cu cîtă măiestrie ştie Cremer să extragă din micile apariţii cotidiene 
amănunte atit de tipice, ne-o arată « Fata chineză citind », o lucrare 
realizată după o călătorie în Republica Populară Chineză. Este o carac- 
terizare a uriaşei nãzuinti spre cultură a poporului chinez eliberat, a 
revoluției pe tărim cultural care se desăvirşeşte odată cu construirea 
socialismului în China. 
ar cea mai de seamă lucrare a sa de pină acum a realizat-o Cremer 
în monumentul comemorativ consacrat eroilor lagărului de concentrare de 
la Buchenwald. Avintul nestăvilit al creației sale, potenţialul său artistic 
Și experienţa lui creatoare, precum. şi atitudinea sa neşovăielnică, consecvent 
Politică, în lupta antifascistă, fac ca executarea acestei gigantice lucrări, 
cea mai mare dintre comenzile pe care i le-a încredinţat guvernul, să pară 
a fi fost predestinată lui Cremer. y 
Acuzare răscolitoare, neînduplecare, hotărire de a rezista, forță 
covîrşitoare de convingere chiar și pentru cei şovăielnici, toate astea 
Caracterizează acest monument de mare amploare compozițională. Aici, 
în imediată apropiere de Weimar, într-un loc în care trăieşte nemuritorul 
spirit al umanismului german, naziștii aveau o vizuină a batjocoririi 
fiinţei umane, a nimiciril brutale a omenescului, Dar şi în acest loc 
a trăit acel eroism, acea forță de impotrivire care, pînă la urmă, a 


FRITZ CREMER, Mamă 
de muncitor (1937) — bronz 


FRITZ CREMER, Eva (1950) — ghips 


triumfat asupra fascismului şi a dus la construirea noii orinduiri 
întemeiate pe fundamente cu adevărat umaniste. 

Vizitatorul face ocolul locului comemorativ Buchenwald, zăboveşte 
cîtva timp lingă nenumăratele morminte frățeşti și urcă apoi încet 
treptele solemne care duc la monument. 

Unsprezece bărbaţi pornesc cu 
nului, strinși laolaltă și imbărbătati de vajnicul jurămint şi îndemn al 
celui din fruntea lor, conducătorul spiritual, cel mai conştient dintre 


În multilateralul, şi forme, i se 
relevă observatorului istorice. 
această răscolitoare pagină de istorie extrage el tilcul adevărat al celor 
intimplate, 


care să amintească peste generaţii acele vremi de neomenie si să le prevină 
impotriva celor care ar vrea să le reinvie. Aceasta vădeşte încă o însuşire 
a artei noi: redarea adevărului vieţii de care este pătruns artistul şi care 
alcătuieşte fundamentul de nezdruncinat al artei umaniste, arta noilor 
noastre vremi, fiind în același timp şi premisa ei. Nu ca un privitor 
din afară, nu ca unul ce ar observa fără a participa la cele ce se întîmplă 
a compus Cremer opera sa, ci identificindu-se integral cu figurile plăs- 
muite de el, legind năzuinyele lor de ale sale proprii şi luptind cu pasiune 
pentru cauza comună, Aici sint date condiţiile pentru desăvirşirea în 
viitor a marii arte contemporane. 

Conţinutul nou reclamă un limbaj nou al formei. Cremer a reuşit 
în chip magistral să găsească un mod de expresie a cărui Sugestivitate 
indrumează pe privitor spre miezul însuşi al lumii de idei conţinute 
în operă. Lucrarea grâicşte astfel limpede nu numai prin formă ci şi 


31 


FRITZ CREMER, Studiu pentru Monu- 
mentul memorial din Ravensbriick (1958) 


prin fondul ei adinc. Noile relaţii psihice dintre oameni rezidă în con- 
cretul individual, se manifestă în multilaterala lume interioară a perso- 
nalitătii fiecăruia și se cere un grai concret, clar cînd se exprimă în 
formă artistică, 

Abia după ce Cremer a găsit un asemenea limbaj de rară forță de 
expresie, s-a putut afirma el ca o personalitate artistică deosebită. Dar 
mijloacele sale de creaţie el nu le-a găsit în sine însuși, nu le-a născocit 
din spaţiu vid, ci şi le-a însuşit preluind multe din cuceririle artei realiste 
a trecutului şi valorificîndu-le în chip creator. Nu ne evocă oare figura 
« şovăielnicului » sau a « prăbușitului » imaginile plasticii gotice? Chiar 
şi asemănarea cu « Cetăţenii din Calais » îşi impune prezenţa, şi totuşi 
opera lui Cremer e ceva nou. La Rodin avem de-a face cu şase inşi 
izolaţi unul de altul, avind să rezolve fiecare în parte problemele parti- 
culare ale destinului său — la Cremer întilnim un colectiv puternic, 
cimentat prin țelul lor comun, în stare să învingă orice greutăţi. Dar 
mai trăieşte în acest monument şi o parte din patosul revoluţionar 
de care este insufletit celebrul cuplu plastic al Verei Muhina. 

Monumentul lui Cremer este cea mai însemnată lucrare izvorită 
din conflictul cu fascismul în problemele de artă şi este, în orice caz, 
una din proeminentele opere de artă din republica noastră; în ea se 
desluşesc limpede trăsăturile noului realism. Decernarea pentru a doua 
oară a Premiului Naţional acordat lui Cremer, a fost o meritată încu- 
nunare a acestei impunătoare realizări de artă. 

Dar Fritz Cremer nu se odihneşte. Un nou monument al luptei 
antifasciste ia fiinţă din miinile sale. . 

Cind sculptorul Will Lammert a lăsat, prin moartea sa neașteptată 
în 1957, neterminat monumentul destinat victimelor din fostul lagăr 
de concentrare pentru femei de la Ravensbrück, prietenul şi elevul 
său Fritz Cremer a preluat ducerea la capăt a operei, modelind grupul 
principal al monumentului. 

Lucrarea aceasta a ridicat noi probleme. Dacă la monumentul de la 
Buchenwald a avut de redat clipa supremei încordări, aici el caută să 
dea expresie eroismului cotidian al zecilor de mii de femei și mame 
chinuite în chip cutremurător în lagărul de concentrare de la Ravens- 
bruck, care trebuiau să facă zilnic faţă cruzimii și brutalităţii bestiilor 
din SS, Cremer înfăţişează de astădată un grup de mame, trei mame 
ducind pe o targă sărăcăcioasă trupșorul unul copil mort. ȘI iarăşi — 
ca în grupul de figuri din 1939 — o gamă întreagă de simţăminte : deznă- 
dejde mută, răzvrătire neputincioasă, ură arzătoare, dirzenle înverşunată, 
hotărirea altei mame de a se împotrivi pentru a-şi apăra copilul care, 
pe piciorușele sale subţiri, se agaţă cu disperare de poala el... Pentru 
înfăptuirea ideii sale artistice Cremer a găsit o soluţie compozițională 
cu totul nouă, În grupul deschis al celor trei se citesc emoţiile lor 
crescinde, incepind cu conștiința limpede n luptel la femela care pășește 
în frunte, Emotlile nu sînt de aceeași intensitate, ca la grupul precedent, 
Această gradare emoţionolă imprimă întregii lucrări un mers inainte 
și dezvăluie privitorului irezistibila forţă optimistă a lucrării, Conţinutul 
umanist de idei se îmbină cu plăsmulren plastică, expresivă a formel 
pină Ja un suprem efect emotiv și se poate spune de pe acum că acenstă 
sculptură va Ze artistică a monumentului început de Lammert, 

Dar Fritz Cremer nu se mărginește la un singur gen, vitalitatea firii sale 
de artist solicită o activitate tot mal cuprinzătoare, Ca o compensare, 
intr-o anumită măsură ca o contrapondere a grupului prea generalizat, 
prea dur al lui Lammert, Cremer a creat paralel figura tinără, de sportivă 
otelitĩ a înotătoarei ce, veselă și plină de viaţă, stă phemultă, gata să 
sară de pe platforma bazinului de inot. Și în lucrarea aceasta Cremer 
face un pas înainte pe calea însușirii artistice a realităţilor noastre, Prin 
dozarea unor anumite caracteristici ale genului, sculptorul atinge, spre 
deosebire de nudurile sale din anii precedenţi, o mal intensă concretizare 
a figurii şi obţine prin aceasta o mai deplină, mai sinceră luare de contact 
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între privitor şi operă. Tot în acest timp a luat ființă şi statueta marelui 
poet al proletariatului, Johannes R. Becher. Îngîndurat şi totuşi atent, 
dindărătul lentilelor mari ale ochelarilor săi, la lumea înconjurătoare, 
gata de acţiune, poetul, în ţinuta lui tipică, se îndreaptă spre privitor. 
Nu e omul de stat, ministrul Becher ci, mai curînd, luptătorul anilor 
20, puţin cam neatent la îmbrăcăminte, dar mereu vigilent, gata să inter- 
vină cu cuvîntul său înaripat, plin de energie şi de tensiune dinamică. 
Este, faţă de alte înfățișări artistice ale poetului, o viziune nouă care 
rotunjeste imaginea noastră despre marele bărbat. 

Am fi nedrepti faţă de creaţia lui Fritz Cremer dacă ne-am mărgini 
doar la considerarea operei sale sculptoricesti. Cremer e şi un eminent 
grafician şi multe din lucrările sale grafice stau pe o atit de înaltă treaptă 
artistică încît s-a pus adeseori întrebarea dacă sculptorul îl depăşeşte 
pe grafician sau invers. 

Creaţia lui în acest domeniu e multilaterală. În timp ce lucrează 
la opere de mari proporţii, Cremer desenează mereu pentru a se pune 
de acord cu sine însuşi în toate problemele reprezentărilor plastice. 

n accentuarea reliefului corpului omenesc, în modelarea lui cu umbre 
şi lumini, schiţele lui Cremer nu dezmint prezența sculptorului. Ele 
stau în deplină concordanță cu opera de sculptor a lui Cremer, sînt 
lucrări cu ajutorul cărora artistul se « adaptează » lumii ce-o înfăţişează 
el, sint adevărate studii. Și totuşi nu sînt, propriu zis, desene de sculptor. 
Prin conţinutul lor de idei, prin stricta concentrare asupra trăsăturilor 
esenţiale, ele îşi cuceresc un rang artistic aparte. 

Un loc cu totul deosebit a cucerit Cremer, ca grafician, în acele 
zile cînd, în Ungaria, contrarevolutionarii clerical-fascişti au ridicat 
capul încercînd să doboare puterea populară, prin publicarea unui 
ciclu grafic — « Viziuni maghiare » — în care urmărind pas cu pas eveni- 
mentele din Ungaria, demască adevărata față a contrarevolutionarilor, 
adevăratul sens al evenimentelor. În blana de oaie a vesmintuluì episco- 
pal, se strecoară hiena, iar pe o altă ilustrație stau în rămuriş ulii fascigti 
gata să se arunce asupra prăzii sìngerìnde. Marea forță realistă a simbo- 
lurilor acestui ciclu, a ajutat oamenilor să priceapă just întimplările 
din Ungaria, dar semnificația operei sale depăşeşte cu mult acest unic 
tel. Cremer a dovedit, folosind ca artist socialist măiestria sa drept 
armă pentru a interveni activ în luptele epocii sale, că toate teoriile 
burgheze şi revizioniste despre artă, după care artistul ar trebui să facă 
abstracţie de ce se întîmplă în jurul său pentru a se putea astfel dedica 
« marii » arte, nu au absolut nici un temei. Ciclul său magl iar củng 
exereltat o atit de puternică ìnrìurire asupra conştiinţei Co Ni 
noştri, a dobindit prin profunda înțelegere a proceselor istorice funda- 
mentale, prin expresivul limbaj plastic, prin adeziunea pasi tă 
artistului, o durabilă valoare artistică. J r aaa 

Astfel se intregeşte portretul personalităţii lui Fritz Cremer ca artist 
ginditor şi luptător politic. E o individualitate artistică cum numai 
noua (ETA © poate ivi: în plină desfăşurare a vocației artistice, 
HH util „câte de popor și totdeauna „Rata să-l slujească, să primească 
și capacităţii de judecată artistica ga M Si, SE ng â) EERE 
unul din col mai de seamă EENES xen ben: A HỘ ore 

Cuvintele pe care le-a dal i el T0 Nhi i i 
PEA R oa dăltuit el pe soclul monumentului ridicat pe 

apăr de concentrare de la Ebensee în memoria luptătorilor 


francezi antifascişti, cuprind totodată 
› tạo: i 
Şi țelul suprem al vieții şi creaţiei sale lẻ n0 P0 DO aarde credini 


«Pour que la vie soit libre et be! 
« Pentru ca viața să fie liberă şi fru 


lle et que le monde ait un printemps ». 
moasă şi lumea să-şi aibă primăvara ». 


SIQUEIROS 


TREBUIE REDAT CREAȚIEI! 


STIMATE DOMNULE PREȘEDINTE, 


Artiştii plastici şi criticii de artă din Republica 
Populară Romină socotesc drept o încălcare a 
principiilor umanității arestarea şi deținerea 
marelui pictor şi patriot mexican David Alfaro 
Siqueiros, acela care, împreună cu Diego Rivera 
şi Jose Clemente Orozco, a asigurat artei mo- 
derne a ţării sale o faimă universală, făcînd-o 
purtătoarea celor mai înalte idealuri ale boborw- 
lui mexican. 

Pentru toți- artiștii din lume, Siqueiros este 
un exemplu. Dragostea pentru poporul său, 
pentru dramatica lui istorie, generozitatea idei- 
lor revoluționare pe care le-a concretizat în 
picturile sale nebieritoare — totul ne face să 
vedem în el una din marile conștiințe creatoare 
ale epocii noastre, un luptător pentru libertatea 
patriei sale, pentru pacea lumii. 

n numele democraţiei şi al umanităţii ne 
unim protestul cu acela al oamenilor de cultură 
şi de artă, al opiniei publice progresiste de 
pretutindeni care cer eliberarea lui David 
Alfaro Siqueiros. Siqueiros trebuie redat creaţiei. 
El trebuie să-şi continuie fresca de la Castillo 
đe Chapulrebee, spre gloria: artei şi a poporu- 
lui. mexican. 


CAMIL. RESSU, ION JALEA, ION IRI- 
MESCU, CORNELIU BABA, AL. CIU- 
CURENCU, VASILE KAZAR, BORIS 
CARAGEA, JULES PERAHIM, VIDĂ 
GHEZA, SPIRU CHINTILĂ, ŞTEFAN 
SZONYI, AUREL CIUPE, M. H. MAXY, 
DUMITRU ANGHEL, GH. LABIN, ZOE 
BĂICOIANU, OVIDIU MAITEC, PETRE 
DUMITRESCU, IOSIF ROSS, RADU 
BOGDAN, EUGEN SCHILERU. 


D. la 9 august 1960, David Alfaro Siqueiros, — ultimul dintre 
«cei trei mari», cum au fost numiți în Mexic Diego Rivera, Jose 
Clemente Orozco și David Alfaro Siqueiros, artişti care prin creația lor 
au determinat înflorirea diverselor ramuri ale plasticii mexicane, —este 
deţinutul 46788/60. 

emnificaţia arbitrarului act guvernamental o afli cercetind opera 
f: activitatea artistului, indestructibil legate de lupta poporului mexican 
mpotfÍva fascismului, capitalismului şi imperialismului, 

n cel de al doilea deceniu al veacului nostru, 
răsturna regimul dictatorului Porfiro Diaz, în Mexic existau doar 600 
e școli, Majoritatea populaţiei era analfabetă, Cuvintul scris neputind 
fi deslușit, plastica devenea cea mal eficace armă agitatorică, În armata 
Populară, condusă de generalul-țăran Emiliano Zapata, se afla și adoles- 
centul David Alfaro Siqueiros. Spre sfirșitul acelor ani de luptă, tinărul 
Pictor participă la « Congresul artiștilor soldaţi », care proclamă «sfir- 
şitul istoric al tradiționalului artist boem și nașterea artistului cetățean», 
n cursul călătoriei de studii, întreprinsă în Europa — călătorie înlesnită 
de guvernul democratic ce îl acordase drept bursă, solda-i de căpitan 
— Siqueiros formulează « Manifestul din Barcelona », ale cărui principii 
“pentru o artă monumentală și eroică, pentru o artă umanistă, pentru 
© artă populară », aveau să stea la baza marii arte mexicane. 


cind revoluţia mexicană 
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Şi, într-adevăr, întors în patrie în anul 1922, Siqueiros dă viaţă, 
alături de tovarăşii săi de idei, picturii murale mexicane: monumentală 
şi eroică, umanistă şi populară. Fresca de aproximativ 200 mp., care 
împodobeşte scara școlii naționale preparatoare ilustrează lozinca revolu- 
tiei populare: « Pămînt şi libertate | ». Încă de la această primă frescă, 
contribuţia artistului mexican la dezvoltarea muralismului monumental 
mexican e substanţială. Dar pentru Siqueiros tehnica picturii murale 
înseamnă în primul rînd posibilitatea unei cît mai vibrante transmiteri 
a mesajului. Episoade ca « Ïnmormintarea muncitorului martir» sau 
« Apel la libertate » redau cu pregnanţă conţinutul dramatic al artei 
sale progresiste, revoluţionare. 

n cursul celui de al treilea deceniu al veacului, pe măsură ce guver- 
nanţii pactizează cu reacţiunea fascisto-clericală, activitatea artistului 
se împleteşte mai strins cu activitatea-i social-politică. Secretar general 
al « Sindicatului pictorilor, sculptorilor şi graficienilor revoluționari 
din Mexic » înfiinţează împreună cu Diego Rivera şi Xavier Guerreros 
ziarul El Machete; prin aderarea fondatorilor săi la partidul comunist, 
El Machete devine organ oficial al partidului. Reacţiunea, devenită 
din oficioasă, oficială sistase comenzile murale. Pictura de şevalet a lui 
Siqueiros e însă tot atit de explozivă ca şi pictura sa murală. În pinze 
cu suflu monumental ca « Mamă tărancă », artistul demască cu vehe- 
mentă condiţiile grele de viață ale poporului mexican, 

Încercind să împiedice activitatea lui Siqueiros, oficialităţile guver- 
nante, după o prealabilă arestare, îi fixează domiciliu forțat în Taxco. 

n ciuda persecuțiilor, artistul execută în decursul anului 1931 
peste o sută de uleiuri, majoritatea tratind în spirit şi la dimensiuni 
monumentale teme sociale. 

Siqueiros este eliberat în urma presiunilor populare. Puternicul 
conţinut politico-social al frescei executate la Los Angelos, « America 
tropicală » — (muncitorul metis apare răstignit) — a dus însă la expul- 
zarea autorului acestei picturi murale, În Statele Unite, ca şi în Brazilia 
sau Argentina, peste tot unde-l va mai purta exilul, mesajul lui Siquei- 
ros influenţează puternic, în ciuda represaliilor oficiale,  muraliştii 
localnici, 

ntors Ín patrie, după instaurarea guvernului Cardenas, Siqueiros 
lại reîncepe activitatea, luînd o poziţie hotărită împotriva grupărilor care 
încercau să promoveze arta pentru artă, Într-unul din manifestele de 
atunci, artistul a declarat: « Dacă nu vom stringe legăturile cu organizațiile 
ţărăneşti şi muncitoreşti locale — atit sindicale cit şi politice, — muralis- 
mul nostru mexican se va destrăma în chip inevitabil». Siqueiros e 
unul dintre artiştii inspiratori ai « Atelierului de grafică », menit să 
desfăşoare o largă activitate agitatorică în mase. 

La izbucnirea agresiunii franchiste, întrerupîndu-şi preocupările 
artistice, Siqueiros se înrolează în armata republicană spaniolă. În anii 
de front însă, el execută lucrări de artă cu conţinut agitatoric, cum ar 
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DAVID ALFARO SIQUEIROS, Noua democrație (fragment mural 
din Palatul Naţional al Artelor Frumoase din Mexic) —piroxilind 


fi «Ecoul plìnsetelor» — imagine cutremurătoare, oglindind soarta 
copiilor spanioli. Ïnfringerea forțelor republicane nu-l demobilizează 
insă pe acest artist luptător prin convingeri și temperament. Reluindu-şi 
munca de muralist, Siqueiros pictează în 1939 « Portretul burgheziei », 
în 1941 « Moarte năvălitorilor ». Seria aceasta de lucrări continuată cu 
« Alegoria egalităţii rasiale » şi « Chuatemtoc împotriva mitului», va 
fi încununată de fresca ce împodobeşte din 1945 Palatul artelor frumoase, 
intitulată « Democraţia triumfă asupra fascismului » sau « Viaţa triumfă 
asupra morții». Însăşi dualitatea denumirii arată că pentru Siqueiros 
viaţa e identică cu democraţia, fascismul tot una cu moartea. Vigoarea 
personajelor acestei opere, menite să glorifice victoria militară împotriva 
fascismului şi totodată să comemoreze revoluţia mexicană, aminteşte 
lucrările lui Michelangelo. Figura centrală, democraţia, se zbate titanic. 
Temperamentul tumultuos al artistului şi măiestria lui tehnică s-au 
unit întru patetizarea acestei femei prometeice. În executarea acestei 
fresce, considerată de către autor ca revelatoare pentru concepţiile sale 
ideologico-artistice, au fost folosite cele mai valoroase rezultate ale 
căutărilor sale tehnice. 


DAVID ALFARO SIQUEIROS, O mamă țărancă — ulei 


DAVID ALFARO SIQUEIROS, 
Ecoul phaseelor — pireziliat 


În anii care au urmat după încheierea celui de-al doilea război mon- 
dial, capitalul Statelor Unite a reinceput să impăienjenească Mexicul 
ajungind să obţină beneficii superioare bugetului anual al statului. Un 
detaliu al picturii murale « Patriotii şi patricizii », începută în jurul anului 
1950, înfăţişa doi monştri, caricaturali, întovărăşiți: « Imperialismul şi 
Feudalismul ». Ceva mai tirziu, gravura « Vecini buni » făcea înconjurul 
lumii, înfăţişindu-l pe Truman fluturind cu jovială bonomie un teanc 
de bancnote, în timp ce cu mina liberă strìngea cătuşe pe brațele unui 
tînăr luptător mexican. 

Unitatea muncitorească fiind o amenințare pentru capitalurile yankee, 
oficialităţile americane au căutat să se opună prin felurite mijloace 
realizării acestei unităţi întreprinse de partidul comunist. Încă din primă- 
vară, speriat de multiplele manifestări de solidaritate cu grevele sein 
zei) guvernul a încercat vs activitatea intelectualilor (cae 
sprijineau această acţiune. Bineînţeles că imii vizați 3 
Hay \ \ printre primii vizaţi a fost 

Drept prim pretext de atac, s-a ivit interpretarea Si i 
Tragedlel în pictura murală, comandată de R N ceia 
Oficlalitäțiloe au acoperit cu paravane Tragedia simbolizată lạng pri 
unul grevÌst ucis, « A întemniţa pictura în spatele unui perete de Nhau i 
osto acelaşi lucru cu confiscarea unul roman şi arderea întregii lui edi i» 

= a declarat pictorul ziarelor, arătind mai departe: « Aş 8 Azi 
interpretea tragedia reprezentind în pictura mea o CER a d 
stupefiante care apoi se sinucide... Dar pentru mine nimic nu a 
mal tragle în momentul de faţă decit agresiunea guvernamentală di FN 
de azi și de miine impotriva mişcării muncitoreşti », it 

Încercarea de intimidare răminind fără efect, guvernul a hotărit 
să arago po faţă. Nepurtog h imobilizat artistul, s-a hotărit lovirea activi- 
gtulul, Acuzat că ar fi inițiat « dezordi ` § i 
aulu \ ordini sociala», Siqueiros a fost 

Guvernunţii mexicani sperau să Inäbuşe între zidurile temniței glasul 
lul Siqueiros, crainie de leri şi de azi al poporului său. Dar te = 
dle izolare a dat greş, Nenumărate proteste infierează NES ae aa iii 
muralist mexican. În semn de solidaritate, majoritatea pla: tìelenil : 
mexicani au declarat că nu vor participa la cea de a Il-a Bic sală int z 
americană de pictură, « deoarece nu vor putea prezenta S 1 din 
cel mai mari pictori mexicani drept acuzatul cu numărul 46788/60 », 


EXPOZITIA 

«IMPRESII 
DE CĂLĂTORIE 
DIN U.R.S.S.» 
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LA expoziţiei de acum se aşează 
în timp într-una din ultimele zile ale anului 
trecut. La 28 decembrie 1959, expozanţii de 
acum — graficianul Mihail Gion şi pictorul 
Gheorghe $aru — plecau — în cadrul unui 
schimb cultural — în Uniunea Sovietică. Emotia 
plecării, primele impresii, au condensat un 
gind care curind s-a transformat în program 
de activitate: materialul adunat în timpul 
călătoriei să servească la organizarea unei 
expoziţii. Au vrut să fie în primul rind o 
expoziţie a omului sovietic, muncitor, colhoz- 
nic, intelectual — o expoziţie care să cuprindă 
cel puţin o parte din larga măreție a lumii 
noi în mijlocul căreia se aflau. 

Condiţiile nu le-au lipsit. Cu sprijinul direct 
al pictorului Serghei Gherasimov, preşedintele 
Uniunii Artiştilor Plastici din U.R.S.S., artiştii 
romini au făcut o serie de deplasări deosebit 
de prețioase pentru atingerea scopului propus. 

Au vizitat uzinele de rulmenţi din Moscova 
şi colhozul Maxim Gorki. Au vizitat orăşelul 
Peredel Kino — o adevărată uzină de creaţie, 
situată la cca. 60 km. de Moscova — unde 
au cunoscut scriitori, artiști, oameni de artă. 
Au vizitat Moscova, Leningradul, muzeele şi 
teatrele din aceste oraşe. 

Jurnalul de călătorie, sub forma blocului 
de schiţe, s-a imbogăţit zilnic cu însemnări noi. 
„ Decantate, cristalizate în liniştea atelierului, 
însemnările de atunci au devenit lucrări de 
sine stătătoare, prezentate într-un trecut apro- 
piat publicului bucureştean intr-una dintre 
cele mai izbutite expoziţii de artă din acest an. 

Unitară prin tematică, prin concepţia gene- 
rală despre om si despre viață, expoziţia 
4¿nsemnấri de călătorie din U.R,S.S.» — 
deschisă la Galeriile de Artă din Bd. Magheru 
— este în fapt o dublă expoziţie personală 
a doi artiști maturi, cu viziuni și prezenţe 
artistice diferite. Alăturarea aceasta nu e lipsită 
de interes, 

Este o demonstraţie utilă a posibilităţii de 
a înfățișa în chip variat aceleași figuri, acecași 
lume. Este un prilej nimerit de a sublinia încă 
odată că realismul socialist stimulează stilurile 
individuale, favorizează dezvoltarea personali- 
tăţilor artistice, așa cum se poate constata și 
în lucrările atit de diferite ale celor doi artiști. 

Mihail Gion este unul dintre caricaturiștii 
apreciaţi din ţara noastră, Seriile sale de 
caricaturi pe teme agricole s-au bucurat de 
succes, premiile Ministerului Ínvăyĩmintulul 
și Culturii din anii 1958 și 1959 încununind 
O activitate de o rodnică perseverenţă, 

Autodidact, format ca artist În condiţii 
deosebit de grele, Mihail Gion este unul 
dintre acei artişti care muncesc cu statornlcle 
fără a se lúsa pradă rutinei şi reyetelor de 
atelier, Expoziţia de acum este un exemplu, 

Alături de portretele-caricatură, tratate În 
6uagl și utilizind mijloace cunoscute, Gion 
a prezentat În această expoziţie cca, 20 desene 
în tuş care ni-l descoperă cu pe un grafician 
cu resurse multiple, neexplorate încă, 

Încă de la expoziţia de ilustraţii la schiţele 
lui Caragiale — din vara anului 1957 — se 
Întrevedea lărgirea orizontului de creaţie al 
artistului. De data aceasta ne-am aflat în faţa 


PRIN SĂLILE DE EXPOZIŢII 


unui apreciabil salt de calitate. Există, fără 
îndoială, limite, ierarhii ale valorilor și aprecie- 
rile de mai sus nu trebuie să inducă în eroare, 

Bucuria criticului este justificată de descope- 
TÌrea unui fenomen de întinerire a unui artist 
matur, a unui artist care la 48 de ani se înfă- 
ţişează cu un orizont artistic amplificat, cu o 
viziune improspătată, cu o sensibilitate emo- 
ționantă şi cuceritoare. 

În desenele în tuş Mihail Gion a ştiut să 
găsească de fiecare dată linia cea mai suplă, 
compoziţia cea mai expresivă pentru a reda 
motivul care l-a emoţionat. Deşi trecute prin 
alambicul atelierului, desenele acestea şi-au 

ăstrat ceva — şi tocmai esentialul — din emoția 


pi 
iniţială a artistului, creație care se transmite 
şi vizitatorului expoziţiei. 

La colhozul « Maxim Gorki » sau la uzina 
de rulmenţi, în metrou sau în faţa copiilor 
la săniuş, Mihail Gion s-a apropiat cu dragoste 
de motivul ales ca purtător al ideii. Imaginile 
sint cristaline, simple, dovedind o sensibilitate 
de calitate, o linie caldă şi expresivă. 

Desene ca « În metrou », « Copii la odihnă », 
« Copii la Poarta Olandeză», « Copii cu 
schiuri», rețin prin ştiinţa cu care artistul 
a surprins zimbetul plin de gingăşie al copiilor, 
optimismul romantic al tineretului. « Colhoz- 
nicele » sînt robuste şi pline de viaţă. « Con- 
structorii » sînt concentrați în discutarea unui 
plan. În «Şah» este redată cu multă vervă 
atmosfera de luptă dominată de surisul superior 
al chibițului care vede tot. 

Deosebit de preţioase, desenele « Scenă din 
opera Cneazul Igor », « Piaţa Komsomolskaia» 
şi «La Galeriile Tretiakov» vădesc, fiecare 
în parte, alte aspecte ale sensibilităţii graficia- 
nului Gion. 

Meritorii, dar fără să se ridice la valoarea 
desenelor în tuş, portretele executate în guagă 
cad adesea în convenţional — ca portretul 
Valentinei Oseakova, de exemplu. 

Cu puţine excepţii — cităm printre acestea 
portretul scriitorului Serghei Borzenko, cel 
al pictorului Juri Pimenov, de asemenea 
portretul criticului Valentin Brodski — portre- 
tele în guaşă, din expoziţie, sufereau de prezenţa 
prea evidentă a atelierului, în dauna sponta- 
neitătii sensibile a imaginii. 

Portretele în tuş « Pianistul Richter», atit 
de expresiv, « Baritonul I. I. Petrov», « Esca- 
vatoristul Vladimir Baratkin » sînt, din acest 
punct de vedere, incomparabil superioare. 

Puse la punct, tot în atelier, desenele în tuş 
au păstrat vie emoția primară pe care o transmit 
aproape electric privitorului. Explicaţia constă 
desigur în aceea că portretele în guaşă sint 
realizate în virtutea deprinderii, a rutinei, cu 
mijloace de aparat, în timp ce desenele în 
tuş sînt rezultatul unei profunde înnoiri 

Sensibilul artist care s-a dovedit a fi Mihail 
Gion va şti — sperăm — să renunţe la latura 
mecanică n artei sale pentru a-și valorifica 
din plin frumoasele calităţi de desenator pe 
care le-n vădit în această expoziţie, 

Celălalt expozant, pictorul Gheorghe Șaru, 
se prezenta cu o bogată suită de monotipuri 
policrome sau în tehnică neagră. 

ncercind o soluţie nouă de tratare a moro- 
tipului — după tragerea exemplarului se subll- 
nlază desenul cu coada pensulei, obținindu:se 
astfel efecte suplimentare de lumină şi totodată 
precizări de compoziţie — artistul a reușit să 
Închege paginile « jurnalului » său într-un tot 
unitar, 

Avind, în linii mari, ncelaşi repertoriu 
tematic ca expoziţia lui Mihail Gion, expoziția 
pictorului Gheorghe Şaru atrăgea prlatrsun 
spor de varietate, Sensibil la aspectu! innoltor 
al marilor construcţii moscovite, artistul a 
acordat o grijă deosebită orelor de odihnă 
ale oamenilor sovietici, a câror viață a surprins:0 
în plinâtatea el robustă, optimistă, 
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MIHAIL GION, Copii la patinaj — desen 


La operă sau la muzeu, pe marile bulevarde 
sau în metrou, sensibilitatea artistului a fost 
permanent solicitată. 

Notaţiile grăbite luate la fața locului au 
servit ca un preţios material de lucru în atelier 
şi selecţia prezentată este cu adevărat conclu- 


MIHAIL GION, Constructori — desen 


GHEORGHE $ARU, Colhoznici — monotip 


dentă. Pretutindeni se poate vorbi despre 
existența unei emoţii discrete, de calitate. 
Am fi dorit însă o depășire a acestei discreţii, 
o îndepărtare a surdinei, dar artistul a preferat 
să-şi toarcă sentimentele fără să caute intensitäti 
şi contraste, 

Poate că această surdinizare se datorează 
tehnicii monotipului, tehnică faţă de care 
mărturisim rezerva datorită moliciunii cro- 
matice în care efectele de contrast se atenuiază 
pînă la dispariţie. Oricum, nu poate fi con- 
testată acestei suite de monotipuri potenfazea 
lirică prin care legătura cu privitorul se operează 
în mod direct. 

Pretioase cu deosebire sînt portretele de 
muncitori şi oameni de cultură. Pictorul Șaru 


EMILIA DUMITRESCU 


li, pictoriţei Emilia Dumitrescu, 
rețin în ultima vreme tot mai stăruitor atenția 
iubitorilor de artă, atit datorită imbogăţirii 
modalităţilor de expresie plastică dar, mai cu 
seamă, prin registrul tematic bogat și variat. 

Lucrările de genul notelor de călătorie, pe 
care Emilia Dumitrescu, la fel ca și mulţi alţi 
artiști, le-a realizat cu diferite prilejuri, au 
înainte de toate un caracter reportericesc, de 
consemnare plastică spontană a motivelor 
întîlnire, în prezenţa cărora artista nu s-a aflat 
decit în treacăt, Este și cazul ciclului nou de 
desene, intitulate: « Italia — schiţe de călă- 
torie », pe care pictorița le-a crelonat în timpul 
scurtei sale călătorii făcută la Veneţia, la cea 
de a XXX-a Bienală de arte plastice. 

Vestită prin monumentele ei arhitectonice, 
oraș În care au trăit și creat artiști celebri ca 
Antonello da Mesina, fraţii Bellini, Carrpaccio, 
Giorgione, Tizian, Veronese, Tintoretto și mulţi 
alții, Veneţia i-a oferit artistei noastre, venită 
pentru întîla dată pe «străzile» el de apă, o 
emoție puternică a Ineditulul citadin, străbătut 
de farmec și poezie, Emilia Dumitrescu a 
surprins cu ușurință specificul acestui oraș, 
compunind și redind laconic imagini tipice 
Veneţiei, in care mulţimea bărellor furnică 
pe pinzele de apă ale canalelor umbrite, de 
clădiri vechi, pe sub podurile si arcuite, Însă 
Veneţia contemporani nu Înseamnă numai 
poezie gi vis, loc de pelerinaj turistic, Ba 
înseamnă și mizerie pentru masele muncitoare, 


a ştiut să surprindă determinantele expresiei, 
redind cu subtilitate prezentele interioare ale 
personajului. « Muncitorul Leonov, erou al 
muncii socialiste», « Muncitorul Zaicenko », 
« Colhoznicul Abramenko», «Scriitorul Vsevo- 
lod Ivanov», sint lucrări în care se relevă 
deopotrivă un desen expresiv şi o atentă 
scrutare a expresiei redată cu claritate. Oamenii 
sovietici portretizati de pictorul Șaru impre- 
sionează prin gravitate, prin profunzime lăun- 
trică, prin forţă şi demnitate. Aceleași cali- 
tăţi artistul a izbutit să le sugereze şi în 
compoziţii în care figura umană nu este ana- 
lizată îndeaproape. În « Colhoznicii », « Col. 
hoznicii la Muz „ concepția compoziţională, 
atmosfera lucrării sînt elemente care transmit 
portretul moral al omului sovietic. 

Vioiciunea vieţii moscovite este parțial redată 
prin compoziţii ca «Pe marile bulevarde», 
«Prin marile magazine», « Mulţime într-o 
staţie de metrou», după cum lucrări ca cele 
intitulate «Cartier nou din Moscova» şi 
« Marile construcţii » redau ceva din amploarea 
reconstrucției comuniste a Moscovei. 

Alte lucrări infăţişau zimbetul optimist al 
tinereţii sovietice, orele de spectacol la operă 
ori de vizită la muzeu, lucrarea « În faţa lui 
Rembrandt» redind emoția prilejuită vizita- 
torilor Ermitajului de « Întoarcerea fiului 
risipitor ». 

Sint şi «redute» în expoziţia lui Saru, 
peisaje din Moscova redate cu pasiune pentru 
monumentele de arhitectură. 

În general, expoziţia « Impresii de călătorie 
din U.R.S.S.» este o expoziţie de ţinută artistică 
de bună calitate. Ideea artiştilor de a lucra 
după program a dat bune rezultate și se impune 
ca exemplu de viitor. Cei doi expozanti și-au 
demonstrat odată mai mult maturitatea artistică 
şi, în cazul lui Mihail Gion, am spune tinereţea 
artistică. 

La sfirşit de cronică notăm sumar două 
rînduri: mai mult curaj din partea lui Mihail 


oraş în care populaţia asuprită luptă pentru 
drepturi şi pace. Este tocmai ceea ce redă 
Emilia Dumitrescu în imagini ca de pildă 
« Cartier sărac», « Grevistul », « Ajunge! », 
consemnind poziţia şi atitudinea celor exploa- 
taţi faţă de societatea capitalistă. Contrastul 
între cele două lumi apare cu atit mai izbitor, 
atunci cînd artista pune faţă în faţă aceste 
imagini cu cea intitulată: « Vittorio Veneto — 
strada miliardarilor ». 

Desenele recente ale Emiliei Dumitrescu — 
imagini ce redau impresii vii, imediate — oglin- 
desc sugestiv unele aspecte semnificative ale 


EMILIA DUMITRESCU, Ponte Rialto — desen 
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Gion, în direcţia graficii de șevalet; mai multă 
fermitate în exprimarea sentimentelor din 
partea lui Gheorghe Șaru. 
La drept vorbind sint două dorinţe dar şi 
două urări, 
Vasile Drăguţ 


GHEORGHE SARU, Copil 
din Leningrad — monotip 


trecutului artistic al Veneţiei şi Romei, la fel ca 
şi contradicţiile sociale din prezent. Prospetimea 
cu care sint schitate clădirile vechi şi majes- 
tuoase, notarea fugitivă a scenelor cotidiene, 
eliminarea detaliilor şi reținerea trăsăturilor 
plastice esenţiale ale imaginilor, sentimentul 
bucuriei de a crea în mijlocul unor locuri 
necunoscute, sint principalele calități ale noului 
ciclu de desene, expus de Emilia Dumitrescu 
în luna septembrie la Galeriile de Artă, din 
Calea Victoriei. 


Gh. Poenaru 


EMILIA DUMITRESCU, 
Piaţa Spaniei — desen 
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DESPRE ARTELE DECORATIVE 


Accu decoratori din Cluj au luat recent 
iniţiativă lăudabilă. Expoziţia lor din 1957, 
în acest oraș, nu a rămas o manifestare 
sporadică. Anul acesta, în cinstea 
zilei de 23 August, íntrunind roadele muncii 
lor din ultimul timp, ci au organizat o nouă 
expoziţie de artă decorativă și aplicată. A fost 
numită a Il-a expoziţie a artelor decorative 
din regiunea Cluj, anunţindu-se prin aceasta 
caracterul său periodic, 

Faptul că această expoziţie a fost deschisă cu 
ocazia zilei de 23 August, marea sărbătoare 
a eliberării, îi conferă o deosebită semnificaţie, 
Într-adevăr, cum puteau artiștii plastici deco- 
ratori să cinstească acest eveniment mai bine 
decit printr-o afirmare a preocupărilor şi 
rezultatelor într-un domeniu artistic exclusiv 
orientat spre îmbunătăţirea nivelului de trai 
material şi cultural al maselor celor mai largi 
ale populaţiei, artă de prim interes social. 

Omul, in dezvoltarea sa istorico-socială, a 
năzuit și năzuiește continuu spre perfecționare, 
spre armonie și frumos în producerea bunurilor, 
de la cel mai mic şi neinsemnat obiect, pină 
la giganticele și complicatele construcţii tehnice 
şi la măretele opere de, artă. 

Tendinţa aceasta a căpătat un larg cimp de 
manifestare astăzi in societatea noastră nouă, 
in care preocupările constructive se imbină 
organic cu cele de natură estetică. 

Zecile de mii de apartamente care se dau 
anual in folosinţă datorită grijii partidului şi a 
guvernului pentru crearea unor condiţii de 
trai superioare oamenilor muncii, cit şi reame- 
najarea vechilor locuinţe conform cerinţelor 
moderne de confort și frumos, solicită o 
deosebită grijă și competenţă în conceperea 
ansamblurilor, în decorarea interioarelor, 

Simţul frumosului determină dorința per- 
manentă a omului gi a colectivităţii de a-l 
realiza în toate împrejurările, în cadrul intim 
al locuinţei, în atelierele uzinelor, în labo- 
ratoarele de cercetări, în biroul de lucru, 
în cluburi și săli de mese, în magazine, 
peste tot, 

Aceasta se impune în incinta instituţiilor 
publice, acolo unde sint continue aglomerări 
de oameni, afară, pe străzi, în pieţe publice, 
in grădinile orașului. 

Artiştii decoratori au de spus un cuvint în 
proiectarea estetică a oricărui bun produs de 
industrie, a obiectelor de larg consum, a 
uneltelor și a mașinilor, chiar a marilor utilaje. 

n tendinţa generală de ridicare a nivelului 
de trai material și cultural al maselor, artele 
decorative au astfel o contributie însemnată. 

nlăturind pentru totdeauna vechea concepţie 
despre caracterul «minor» al artelor deco- 
rative, acestea cunosc astăzi o viaţă nouă, 
impunindu-se ca un mijloc principal pentru 
înfrumusețarea mediului de viaţă, pentru 
educarea bunului gust în mase. Productia 
artiştilor decoratori nu mai reprezintă bunuri 
de lux, de care în trecut beneficiau pături 
sociale restrinse, Din ce în ce mal mult, creaţia 
artiştilor decoratori pătrunde în viaţa de 
toate zilele, 

Creatorii și colectivele de creatori valorifică 
9Ì adaptează Ja necesităţile vieţii de azi specificul 
tradiţiilor locale. Alături de creatorii virstnlcl, 
cu experiență, vin absolvenţii ultimelor pro- 
moşii ale secţiilor de pictură monumentală, de 
textile sau ceramică ale Institutului de arte 


CAROL FUHRMANN. Tavă 


plastice « N. Grigorescu» din Bucureşti sau 
absolvenţi ai secţiei de textile din cadrul Insti- 
tutului de arte plastice «lon Andreescu» 
din Cluj. 

Expoziţiile bienale de arte decorative cu 
caracter republican, organizate la București în 
1954 şi 1956, au afirmat numeroase talente și 
nu deschis multiple perspective. Aceste mani- 
festări de prestigiu, care ar trebui să aibe un rol 
regulator și indrumñtor al întregii creaţii 
din toate domeniile artei decorative, s-au oprit 
deocamdată la aceste două ediţii. Dar nu 
trecut ani în care ritmul vieţii noastre socialiste 
n adus și aduce permanent înnoiri în tonte 
sectoarele, inclusiv al construcţiilor și al arhi- 
tecturii, cu problemele de decorație respectivă, 
în producția bunurilor de larg consum. Este 
regretabil faptul că Uniunea Artiştilor Plastici 
și Direcţia Artelor Plastice din Ministerul 
Învățămîntului și Culturii au pierdut iniţiativa, 
preocuparea pentru arta decorativă manifes- 
tindu-se În sectoarele propriu zis producă- 
toare, În colectivele de arhitecţi lệ construc- 
tori. În industria textilă, în industria lom- 
nului, în industria de produse de materiale 
plastice, În unele sectoare ale coaperației. S-au 
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DIERE KIKOTI 


Aspect din expoziție 


organizat expoziţii cu prototipuri de mobilier 
din diferite materiale, adaptate noii arhitecturi, 
expoziţii model de ţesături şi imprimeuri, 
expoziţii de portelanuri şi ceramică. 

Dar, în ultimii ani, de aceste probleme s-au 
interesat cu deosebire conducătorii de depar- 
tamente şi industrii interesate şi tehnicienii, 
Munca artiştilor decoratori s-a manifestat 
sporadic în cadrul sau pe lingă colectivele 
amintite. 

Din păcate, cooperativele de producţie arti- 
zanală se menţin la un nivel mediu, iar atelierele 
Fondului Plastic sau Studioul de artă deco- 
rativă din Bucureşti realizează obiecte de calitate 
artistică, încă într-un cadru limitat. Nu reuşesc 
să răspundă marilor probleme care se pun 
artelor decorative astăzi. 

De nceen, în general, lucrurile se desfăşoară 
încă la întîmplare, Se face tot mai mult simțită 
lipsa unei organizații coordonatoare n acestor 
activități, 

Sint talente, iniţiative şi rezultato, Dar în 
raport cu necesitățile şi posibilitățile existente 
se poate realiza mereu mai mult şi mai bine. 

Astfel, acţiunea meritorie a artiştilor deco- 
ratori de la Cluj, prin recenta expoziţie, se 
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reliefează, reactualizind problemele acestor 
domenii de creaţie. 

Expoziţia regională de la Cluj nu este o 
manifestare de mare amploare, dar realizează 
un ansamblu agreabil, în care se pun în valoare 
o serie de rezultate lăudabile. Sint nume- 
roase exponate valoroase, corespunzătoare ca 
intenţie şi ca realizare, altele cu o realizare 
discutabilă și unele nereuşite atit din cauza 
felului cum au fost concepute cît şi datorită 
execuției. 

Faţă de manifestările similare anterioare de 
la Bucureşti și Cluj, orientarea creaţiei artiștilor 
decoratori clujeni s-a îndreptat mai mult spre 
realizarea prototipurilor, pentru conlucrarea 
artiştilor cu unităţile industriale, s-a promo- 
vat un spirit inovator pentru găsirea de noi 
obiecte, forme și decoraţii, există o creștere 
a măiestriei tehnice şi o lărgire a categoriilor 
de materiale folosite, 

Mobilele din nuiele executate de cooperativa 
« Munca invalizilor » după proiectele lui Balint 
Zoltan reflectă căutările pentru adaptarea unei 
tehnici populare vechi — împletitul coșurilor — 
la cerinţele actuale, Fotoliile care pornesc de 
la forma coșului, cît și masa-tavă pentru 
grădină au la bază o concepţie originală asupra 
formei, care îmbină comoditatea cu aspectul 
armonios. Execuţia îngrijită contribule și ca la 
întărirea caracterului lor agreabil. 

Nu același lucru se poste spune despre masa 
tot din nuiele cu o formă neregulată a tăbliei, 
care nu se poate adapta la materialul din care 
este lucrată, Forma, chutat modernă nu a 
reușit în execuţie, nefiind concepută În raport 
cu posibilităţile materialului, Experiențele și 
inovațiile din punct de vedere al compoziţiei 
și tehnicii, prezentate în expoziţia clujună, 
sint binevenite, Rolul expoziţie! a fost dealtfel 
de a le prezenta aprecierilor vizitatorilor, 

Expoziţia artiştilor decoratori din Cluj 
reflectă totodată și faptul că în colectivul de 
creatori de aici s-a lucrat mai mult izolat, fără 
o coordonare a problemelor abordate. 8e 
resimte dealtfel lipsa spiritului de colectiv 
care să colaboreze la închegarea unul ansamblu 
decorativ gi util în același timp. Cu toată 
diversitatea exponatelor creaţiu decoratorilor 
clujeni dovedește că nu sint încă rezolvate 
multe dintre cerințele decorative din cadrul 
vieţii noastre actuale, 

Prin stabilirea în comun a unui program 
sau a unor teme pentru decorația exterioară a 
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construcţiilor, pentru decorația de interior, 
pentru tipuri de apartamente sau locuri de 
muncă în care se integrează mobilierul cu toate 
elementele necesare, artiştii decoratori din 
Cluj ar putea ajunge la o sistematizare a creaţiei 
lor. Artiştii ar fi mai puţin preocupaţi de 
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realizarea unor obiecte de mai mică însemnă- 
tate, ca de pildă scrumiere, casete sau vase- 

Elisabeta Jeney a adus in expoziție două 
lămpi cu picior şi abajur, concepute într-o 
viziune modernă, executate din material plastic, 
lemn şi fier, corespunzătoare pentru un interior 
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nou, Mobilierul construit de întreprinderea 
« Someşul » din Gherla, nerespectind concepţia 
proiectantului, prea complicată, a pierdut 
echilibrul şi armonia printr-o schimbare a 
proporţiilor, a dimensiunilor, prin adăugiri 
artificiale. Lămpile la care ne-am referit, elegante 
şi aeriene, se pierd între piesele de mobilier de 
altă concepţie. 

O atracţie a expoziţiei o reprezintă obiectele 
de metal bătut și cizelat, din alamă, aramă, 
aluminium şi argint ale lui Carol Fuhrman. 
Cu toate că o mare parte se inspiră din arta 
maeștrilor orfevrari ai secolelor trecute, unele 
pornind chiar de la vasele de argint dacice, 
sint duse la forme perfect integrabile ca elemente 
decorative într-un interior modern. Acordul 
dintre material, formă şi decor, dintre tradiţie 
şi viziunea personală modernă a artistului duce 
\ la un repertoriu de obiecte diferite ca scop, 

utilitate şi aspect, tăvi, vase, podoabe etc. 
Susţinute în expoziţie prin piese de mobilier 
adecuat, obiectele ar fi cîştigat în efect. 
| De asemenea, covoarele, draperiile şi cusă- 
| turile expuse în număr prea mare, concurin- 
du-se, nu reuşesc să valorifice realizări remar- 
| 


cabile, ca draperia brodată «Pe muntele 
Găina», de Maria Ciupe, covoarele de ludith 
Szentimrei şi de Elisabeta Jeney sau draperiile 
de Ileana Vremir. 

Pentru o expoziţie de arte decorative condi- 
iile de prezentare au o importanţă tot atit 
de mare ca însăşi calitatea artistică a expona- 
telor, trebuind să fie un exemplu de bun gust 
şi pe de altă parte să contureze ambianța ne- 
cesară fiecărui obiect în parte. 

Expoziția, în ansamblu, dar în special, prin 
numeroasele ţesături, draperii şi cusături pune 
în discuţie problema specificului naţional și a 
raportului dintre arta decorativă actuală sỉ 
inspiraţia folclorică. 

„Se poate afirma că în cea mai mare măsură 
inspiraţia artiştilor decoratori, în prezent, 
s-a depărtat de sursele artificiale reprezentate 
de formele artei altor popoare. Se caută o 
legătură cu tradiţiile sănătoase şi bogate autoh- 
tone şi de multe ori în frumoasa noastră artă 
populară. Căutările artiștilor trebuie să urmă 
rească, în acest sens, folosirea sensurilor și 
elementelor specifice artei populare pentru a 
ajunge la o viziune modernă, corespunzătoare 
timpului nostru. 

: Prín „Orientarea artiștilor spre sursele de 
inspiraţie folclorică s-a ajuns la conturarea 
unui curent «rusticizant» în arta decora- 
tivă şi nicidecum la o artă modernă cu specific 
naţional. 

„Tradiţia artistică și artizanală nu există numai 
in arta populară, ci în întregul complex de 
formaţie Și dezvoltare a poporului romin și a 
minorităţii naţionale, Nu se poate limita 
tradiţia la arta populară, unii identificind sau 
suprapunind cele două noţiuni, 

Se ajunge de multe ori, tocmai din această 
cauză, la forme hibride prin preluarea meca- 
nică, imitativă a elementelor artei populare, 

cest curent rusticizant se conturează prin 
Tecvenya de subiecte din viaţa satelor și acestea 
de multe ori limitate Ja idilice nunţi sau Jocuri, 
Pină la eliminarea altor teme îmbrăţișind com- 
Plexitatea vieţii care se desfășoară în întreaga 
| Vară, la orașe, în cetăţile industriale, în secton- 

rele științei şi culturii, pe șantiere, 
e asemenea, repertoriul de obiecte își 
alege multe dintre cele existente În uzul țărănesc, 
-a fel putem spune de formă și de decor, de 
| tehnică și materiale, 

Arta populară se caructerizeuză În speclul 
prin forme și elemente simple, Baza ornamen« 
tului o reprezintă minulrea cu multă mñlestrle 
a elementelor florale, a formelor zoomorfe și 
antropomorfe, prin împletirea lor cu orna- 
mentul geometric, Pornind întotdeauna de la 
natură, artiștii populari, de veacuri tot preluind 
aceste motive le-au dus lu forme din ce În ce 
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mai sintetice, mai simplificate, ajungind la o 
concepție decorativă şi o stilizare de o mare 
valoare artistică. Condițiile în care se dezvoltă 
şi s-a dezvoltat arta populară au ferit-o de 
alterări şi de aceea în această artă, mai bine 
decit in orice altă formă, s-a putut într-adevăr 
păstra un specific naţional. Arta populară, 
mă refer la tehnica (esăturilor, broderiilor, 
a cioplitului lemnului sau aplicaţiei în piele, 
s-a dezvoltat în legătură numai cu obiectele 
de uz sau uneltele necesare vieţii de toate 
zilele. Din cauza aceasta a căpătat un caracter 
exclusiv decorativ şi prin aceasta reprezintă 
într-adevăr un inepuizabil rezervor de expe- 
rienţă, căutări şi reușite tocmai în acest domeniu 
al decorativului. Dar, a folosi unele experienţe 
în domeniul creaţiei artistice nu înseamnă 
a prelua rezultatele obţinute şi elementele 
găsite şi a le utiliza ca atare. Un artist creator 
trebuie să pornească de la înţelegerea sensurilor 
şi concepţiilor de principiu formulate în 
îndelungata practică creatoare a tradiţiei popu- 
lare. Pornind de la aceste concepţii şi sensuri 
privind  decorativul, inspiraţia din natură, 
reflectarea unor realităţi, concepţia stilizării, 
conceperea formelor în raport cu scopul 
obiectului, stabilirea raportului dintre forma 
obiectului și caracterul ornamentului, stabilirea 
formei şi decoraţiei în raport cu caracterul 
materialului şi condiţiile sale de prelucrare, 
vorbind numai de citeva dintre ele, artistul 
trebuie să ajungă la o viziune modernă cores- 
punziitoare actualități în spiritul unui specific 
naţional, 

Interesante ca inovaţii sint covoarele din 
rafie ale Ilenei Vremir, caro, pornind de la 
rogolina populară, a ajuns la forme decorative 
de un deosebit rafinament, în special în lucrarea 
« Padure », La fel Edith Botar a realizat un 
foarte plăcut covor de perete din aplicaţii de 
fetru, « Vulpea păcălită ». Conceput pentru 
ornarea unul cămin de copil, are un ton umos 
ristie bine garii prin viziunea decorativă 
şi @tlllzaren folosită, 

Străvechen tehnică a eeramleel are o prezență 
destul de timidă, însă do calitate, Vulonrea 
obiectelor de ceramică smălţulte şi cu scurgeri 
de smalţuri, realizate de Kosa Huba Ferene, 
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figurinele de teracotă de Kori loszef sau spiri- 
tualele tipuri de dimensiuni mici de Benczedi 
Alexandru, constă tocmai din reuşita valori- 
ficării tradiţiei pentru a ajunge la forme noi, 
originale. 

Porţelanul are o prezenţă importantă, fiind 
reprezentat prin obiecte realizate în industrie 
cu participarea artiştilor decoratori. Dacă 
despre unele vase şi servicii proiectare şi 
executate de Simon Lenke la fabrica « Iris» 
din Cluj se poate afirma că sint izbutite din 
punct de vedere al echilibrului între formă, 
decor şi caracterul utilitar al obiectului, pro- 
dusele altor artişti apar cu decorații complicate, 
nefireşti pentru porțelan şi pentru prezentarea 
unor realităţi de la noi din ţară. 

S-a realizat un pas serios înainte în pro- 
blema prototipurilor, acestea realizindu-se de 
către artişti în cadrul industriilor. 

Artistul decorator prin caracterul domeniului 
în care lucrează nu poate fi numai un calificat 
artist al genului, ci totodată un perfect tehnician 
al materialului folosit şi al procedeelor de 
prelucrare a acestuia. Prin cunoaşterea intimă 
a caracteristicilor materialului, a felului cum 
se comportă acesta în diferitele condiţii de 
prelucrare, se poate ajunge la realizarea unor 
adevărate valori. 

Totodată trebuie să se ţină seamă de condiţiile 
concrete ale fabricilor din punct de vedere al 
utilajelor, al calificării muncitorilor, al planului 
de producţie, al prețului de cost ete. 

Prin tot ce aduce şi chiar prin ceea ce îi 
lipseşte, oxpoziţia artiştilor decoratori din 
Cluj constitule un prețios exemplu de iniţiativă. 
Mesajul acestei manifestări, invitația ficuti 
trebuie să ducă la un reviriment general în 
domeniul artelor decorative. Această problemă 
nu poate rằmÌne preocuparea unul grup mai 
larg sau mai redus de artişti sau de industrii, 
cl ar fi de dorit ca într-un sistem centralizat 
do colaborare şi coordonare să se păşească 
într-o nouă fază, superioară în artele decora- 
tivo, atit de structural legate de cele mai nobile 
şi înalte aspirații ale omului societăţii socialiste, 
pontru progres şi pentru pace. 


‹ Jack Brutaru 
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CONGRESUL CONSTITUTIV 


AL UNIUNII ARTIŞTILOR PLASTICI DIN R.S.E.S.R. 


Am publicat în numărul trecut o relatare a principalelor teze cuprinse în referatul 
lui V. A, Serov la Congresul constitutiv al Uniunii Artiştilor Plastici din R.S.F.S.R. 


A xá referatului, V.A. Serov, vorbind 
despre educaţia ideologică a tineretului, a arătat 
că drumul viitor al dezvoltării artei depinde 
de felul în care este educat tineretul artistic. 
Un rol hotăritor în formarea ideologică a 
tineretului aparţine ideilor măreţe ale teoriei 
leniniste, idei care şi-au găsit întruchiparea 
vie în succesele construcției comunismului. 

Relevind atenţia ce se acordă educaţiei 
artistice a tineretului, autorul referatului a 
atras atenţia asupra faptului că există o largă 
reţea de școli medii si institute de artă, pre- 
cum şi mii de cercuri de amatori care asigură 
completarea rindurilor frontului artelor plas- 
tice. În ultima vreme, institutele de artă caută 
să întărească legătura studenţilor cu viața, 
organizind practica studenţilor pe şantierele de 
construcţii, în colhozuri, în întreprinderile 
industriale. Fără să se minimalizeze lipsurile 
din activitatea institutelor de învățămînt supe- 
rior, se poate afirma cu curaj — a spus în 
continuare raportorul — că sistemul de învă- 
tămint artistic asigură tinerilor artişti o 
bază solidă pentru viitoarea lor activitate, 
pentru ca ei să se poată achita de sarcinile 
de creaţie care stau în fața artei sovietice. 

Autorul referatului consideră edificator în 
această privinţă faptul că succesul expoziţiei 
« Rusia Sovietică » se datorează în mare măsură 
tineretului. La expoziţie au participat 417 
artişti în vîrstă pină la 35 de ani, cu lucrări 
de un înalt nivel artistic, 

Cu toate experimentele deseori infructuoase 
ale unora dintre artiştii tineri, fie în direcția 
unui fals decorativism, fie pe linia unei imagini 
în mod exagerat statice, marea majoritate a 
tineretului artistic sovietic nu se lasă ademe- 
nită de zorzoanele unei mode străine. 

Autorul referatului a subliniat necesitatea 
luptei permanente împotriva acelor idei străine 
artei realist-socialiste, idei care caută să 
pătrundă în conştiinţa nematură a unor tineri 
artiști. 

Vorbind despre realismul socialist ca metodă 
unică de creaţie a artei plastice sovietice, auto- 
rul referatului arăta că numai un artist realist 
poate crea imagini pline de dragoste şi respect 
faţă de oameni. Viaţa poporului, bogăţia gi 
varietatea realităţii socialiste au fost Ìntot- 
deauna izvorul de inspiraţie al artiştilor sovice- 
tici, și nu există putere care ar fi in stare să 
întoarcă arta sovietică din drumul său principal 
de dezvoltare, drumul realismului socialist, 

V.A. Serov și-a incheiat raportul relevind 
faptul că rigol plastici din R.S.F.S.R, au 
venit la primul congres ca un colectiy monolit 
care, prín opera lor strins legată de popor, 
susțin, cu dirzenie și fără compromisuri, ldeo- 
logia comunistă, 

n continuare au avut loc discuţii asupra 
raportului prezentat de președintele Comite- 
cubul de organizare al Uniunii Artiştilor Plastici 
din R.S.P.S.R, 

Secretarul Uniunii Ar.lgtlor Plastici din 
R.S.P.S.R., S. Gherasimov, În cuvintul său, 
a arătat că omul zilelor noastre, contemporanul 
nostru, se află in centrul atenţiei artel realis- 
mului socialist, fapt din plin dovedit de expo- 
ziția «Rusia Sovietică», Arta rusă seu oflat 
întotdeauna în primele rinduri ale luptei sociale 
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pentru un viitor mai bun al omenirii. Arta 
sovietică este chemată nu numai să păstreze 
această moștenire, ci şi să îmbogăţească aceste 
tradiţii. 

De asemenea, au mai luat cuvintul artiști 
plastici reprezentanţi ai artiştilor din republi- 
cile unionale, M. Deregus, M. Abdulaev, 
E. Eiman și alţii, precum și delegaţi ai republi- 
cilor autonome din Federaţia Rusă care au 
prezentat o dare de seamă a situaţiei artelor 
plastice din aceste republici. Artiştii plastici 
din republicile autonome ale Federaţiei Ruse 
au luat parte cu entuziasm la pregătirea expo- 
ziţiei « Rusia Sovietică». O caracteristică a 
creației tuturor artiştilor plastici din Federația 
Rusă o constituie legătura creației artistice 
cu viața poporului, legătură care garantează 
inflorirea artei sovietice în viitor, Vorbitorii 
au relevat faptul că pe mulţi dintre artiștii 
care au lucrat în uzine, în colhozuri și în raioa- 
nele petrolifere nu-i mai satisface o simplă 
documentare, ci ar dori să trăiască în aceste 
colhozuri, uzine, în aceste regiuni petrolifere, 
în mijlocul eroilor lor. 

Mai departe, pictorul Sokolov luind cuvintul 
a arătat din nou că a fost destrămat mitul aşa 
zisei «nivelări» a artei plastice sovietice. 
Expoziţia «Rusia Sovietică» a demonstrat 
varietatea şi bogăția temelor, subiectelor, 
genurilor, procedeelor artistice și a individua- 
lităţilor creatoare. Expoziţia « Rusia Sovietică », 
după cum s-a mai spus, s-a caracterizat printr-o 
bruscă cotitură spre temele contemporaneităţii. 
Dar această contemporaneitate este relevată 
nu prin lucrări pompoase şi retorice, 

Pictorul B. loganson vorbind despre pro- 
blema tradiţiei şi inovației a spus: « Trebuie 
preţuită la tineret dorinţa de a-și găsi un drum 
propriu. Pasiunea, intransigenta, sìnt calități 
prețioase. Dar inovaţia este de neconceput 
fără o şcoală puternică de artă realistă. Pentru 
ca să creezi ceva al tău, personal, trebuie 
întotdeauna să depișeşti canoanele, dar, ca 
să depășeşti canoanele trebuie să le cunoşti 
foarte bine. Desăvirşirea măiestriei realiste, 
iată unicul drum care poate duce la victorie 
în creaţia tinărului artist, la posibilitatea ca 
acesta să-și poată spune propriul său cuvint 
in artă», 

D. §murlnov luind cuvintul s-a referit de 
asemenea la coa mai acută problemă la ordinei 
zilei în arta plastică, aceea a căutării unor 
forme artistice contemporane. Aceste noţiuni 
de «nou» şi «vechi» — a spus Șmarinov — 
nu trebulese fetlạÌzate. Mulţi artişti sint pasio. 
nași de căutarea stilului contemporan, problemă 
tratată de cele mai multe ori astfel incit reloso 
că stilul contomporan se formează, în mod 
fatal, prin dezvoltarea gonorală a ştiinţei și 
tehnicii, prin ritmul de civilizație al zilelor 
noustre, O asemenea înţelegere poate duce 
la folosirea nocritică a mijloucelor artistice 
ulo artei moderniste burgheze din apus, 

În cuvintul său, grafelanul B, Kibrik a 
atins probloma expozițiilor, Bl a vorbit despre 
necesitatea organizării în număr mare a unor 
expoziţii mal restrinse, cu un număr mie 
do lucrări, selecţionate pe principlul tomatic, 
expoziţii in care vizitatorul ar găsi în permas 
nenţă un izvor do noi şi noi impresii, 
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Congresul a acordat multă atenţie problemei 
educaţiei estetice a maselor, problemei mij- 
loacelor și căilor de propagandă a artei, rolului 
artistului în acestea. 

Pictorul B. Nemenski a vorbit despre necesi- 
tatea îmbuniităţirii educaţiei estetice în școală 
şi în institutele de învăţămînt pedagogic, unde 
ar trebui ridicată calitatea predării obiectelor 
din ciclul estetic. «Este datoria artiştilor în 
primul rind să ajute poporul să înţeleagă 
natura artei. Fiecare membru al uniunii are 
datoria să fie un propagandist al cunoștințelor 
estetice în rindul poporului ». 

Congresul a considerat ca un mijloc eficace 
pentru acest scop organizarea expozițiilor vo- 
lante pe șantierele de construcții, în noile 
oraşe, în cluburile colhoznice. 

Pictorul A. Levitin, în cuvîntul său, a arătat 
că datoria artiştilor este de a contribui la 
educarea bunului gust în mase, a înaltei înţe- 
legeri a artei. Dezbaterile au atras atenţia asupra 
necesităţii ca şi Fondul Plastic să se transforme 
într-un organ care să propage o artă veritabilă. 
De asemenea, la Congres a fost pusă în toati 
importanţa ei problema raportului între artist 
şi industrie. M. Rojdestvenski a arătat că 
nu este normal ca în industrie, în afară de 
ramuri ca: textile, porţelanuri, aportul artiş- 
tilor la crearea prototipurilor să fie încă slab. 
Metodele actuale de producție deschid posi: 
bilităţi nemărginite pentru afirmarea unor 
veritabile calități artistice în producţia indus- 
trială, Viaţa cere un nou tip de artist, a spus 
Rojdestvenski, al artistului constructor care 
să cunoască perfect tehnologia. 

Au mai fost ridicate de asemenea şi unele 
probleme ale teoriei estetice, îndreptate către 
dezvoltarea artei sovietice decorativ-aplicate, 
S-a subliniat necesitatea dezvoltării în arta 
decorativ-aplicată a tradiţiilor naţionale. Un 
mijloc puternic de educaţie ideologico-este- 
tică a maselor, s-a mai spus la Congres, 
il constituie formele monumentale de artă. 
Mulţi oratori s-au ocupat de problema expre- 
sivității plastice a operei de artă de acest sen, 
de necesitatea aprofundării limbajului realist 
şi a metodelor de expresie în arta monu- 
mentală, 

Sculptorul M, Anikuşin şi-a exprimat convin- 
gorea că maeştrii artei monumentale vor crea 
opere de artă veritabile, demne de epoca 
noastră, numai atunci cînd vor lucra nu pentru 
săli de expoziţie ci pentru străzile şi pieţele 
noilor oraşe. M, Anikuşin a Propus, în acest 
sens, Înființarea postului de pictor principal 
al oraşului. Pictorul A, Delneka a vorbit 
sapra thon nhện activității artiştilor 

onumentalişe è 
RO ag ŞI despre crearea de ateliere 

La lucrările congresului au mal luat parto 
do asemenea teprozontanți al unor colective 
do muncitori, Coi caro au luat cuvintul au 
subliniat necesitatea unei legături tot mai 
strnse între artişti şi colectivele de munci- 
tori din întreprinderi, 

Lucrările Congresului constie i 
Arnjalaz Plastici din RSRSRS wa aan 
Su alegerea organelor conducătoare ale uniunii 
We creaţie nou înființate, 


UN SUCCES 
AL ARTEI ROMÎNEŞTI: 


CORNELIU BABA — membru de onoare 
al Academiei de artă a U.R.S,S, 


În Luna prieteniei romino-sovietice, în ziua de 20 octombrie, 
a avut loc la sediul Uniunii Artiştilor Plastici din R. P. Romină 
o emoţionantă solemnitate, în cadrul căreia A. A. Epişev, ambasa- 
dorul Uniunii Sovietice la Bucureşti, a inminat — din însărcinarea 
Prezidiului Academiei de Artă a U.R.S.S. — pictorului Corneliu 
Baba, maestru emerit al artei, diploma de membru de onoare al Aca- 
demiei de Artă a U.R.S.S., ca semn de înaltă prețuire a creaţiei sale. 

La solemnitate au luat parte Constanţa Crăciun, adjunct al 
ministrului Învățămîntului şi Culturii, academicieni, numeroşi artişti 
plastici, oameni de cultură, ziarişti, precum şi membri ai ambasadei 
Uniunii Sovietice la Bucureşti. 

După cuvintarea ambasadorului A. A. Epişev şi a pictorului 
Corneliu Baba, care a mulțumit pentru înalta distincţie acordată, 
au luat cuvintul acad. G. Oprescu și pictorul I. Sălişteanu. 

Vorbind despre alegerea lui C. Baba ca membru al vechii şi 
renumitei Academii de Artă a U.R.S.S., acad. G. Oprescu a arătat 
că cinstirea care i se acordă revine şi artei romineşti. Analizind ce 
anume admirăm în creaţia lui Baba, academicianul Oprescu a vorbit 
despre temperamentul de artist al lui Baba, despre sensul monumen- 
tal al artei lui, despre desenul lui impecabil, despre coloritul lui, 
subliniind «armonia desăvirşită care există între concepţie, ochi 
şi mină la acest artist»; toate aceste calităţi — a spus acad. 
Oprescu — fac din Baba un « maestru ». 

Felicitind pe laureat în numele generaţiei tinere, pictorul lon 
Sălişteanu a relevat că umanismul artei lui Baba, unit cu stăpînirea 
severă a unui înalt meşteşug realist îl desemnează drept « un expo- 
nent de frunte al picturii romineşti ». « Ceea ce face ca pinzele 
sale să fie de o vie actualitate — a spus I. Sălişteanu — este larga lor 
accesibilitate, forța lor de a convinge masele... Maestrul Baba. aa 3 
apropiat de pictura sa zeci de mii de oameni ai muncii și a con- 
firmat puterea de emofionare pe care această artă o poate purta 
peste hotarele geografice... » : 

În încheierea solemnității, artistul poporului I. Jalea, preşedintele 
Uniunii Artiştilor Plastici, a arătat că « aprecierea adusă artei lui 
Baba de către un for atit de înalt ca Academia de Arte a U.R.S.S., 
for în care acum va fi reprezentată şi arta noastră, ieșită din tradiția 
şi experienţa locurilor noastre, ne umple inima de bucurie ». Aca- 
demicianul I. Jalea a vorbit despre semnificaţia pe care această cins- 
tire o are pentru arta noastră, pentru sporirea caracterului ei mili- 
tant, legat de popor, pentru stringerea legăturilor de prietenie 
Tomino-sovietice, 4 

Felicitindu-l călduros pe sărbătorit, sculptorul I. Jalea i-a urat 
& noi succese în reflectarea cit mai vie a contemporaneităţii noastre 
în operele sale ». 


Cuvintul lui A. A. Epişev 


Am cinstea să particip la intrunirea festivă 


Un a reprezentanţilor intelectualității artistice din 
Ste- Republica Populară Romină, consacrată remar- 
res, cabilului pictor romin, Corneliu Baba, maestru 
rtă. emerit al artei din R.P.R., laureat al Premiului 
pre- de Stat, 
zen, Sint foarte fericit, stimate tovarăşe Baba, să 
list subliniez faptul că arta dv., plină de origi- 
Tr nalitate, a cucerit cea mai înaltă apreciere în 

Tindurile opiniei publice sovietice. Aceasta este 
ao o dovadă că opera dv. se bucură de o mare 
zi Popularitate gi dragoste nu numai aici, în 
i Rominia, dar și departe, dincolo de granlyele 
cm ei. Oamenii sovietici v-au îndrăgit şi vă res- 
TP pectă pentru măiestria de a infñylạa profund, 
E la un înalt nivel ideologic și artistic, fenomenele 
al din natură și societate, pentru fidelitatea faţă 
ic de principiile realismului socialist, care-și găsesc 

d o vie expresie în creația dv, Tablourile «Odihnă 
or pe cimp», «Tãrani», «Oyelarl», portretele, 
re ilustrațiile la cunoscutul roman al lul Mihail 

i Sadoveanu, «Mitrea Cocor», pelsajele, naturile 
te moarte, gravurile și acuarelele atrag prin 
re forţă plastică, monumentalism autentic, dez- 

u văluirea profundă a imaginilor artistice. 

i Dind o înaltă preţuire minunatel dv, arte, 
j- Sesiunea Academiel de Arte a Uniunii Sovletice 

v-a ales membru de onoare al Academlel. 
i Din însărcinarea Prezidiului Academiei do 


t Arte a U,R,S.S., permiteţi-mi să vă înminez 
i diploma de membru de onoare al Academlel, 


ca o expresie a deosebitei preţuiri pe care 
v-o arată poporul sovietic şi, totodată, să vă 
urez sănătate și noi succese, spre binele” mă- 
reţei cauze a desăvirgirii socialismului în 
minunata dv. ţară, spre înflorirea prieteniei 
de nezdruncinat între popoarele Uniunii Sovie- 
tice și Republicii Populare Romine. 


Cuvintul lui C. Baba 


Prezidiul Academiei de Artă a U.R.S.S. 
mi-a făcut cinstea de a mă alege printre mem- 
brii săi de onoare, alături de alţi cîţiva artişti 
din diferite ţări prietene. 

Tin să transmit prin acest scurt cuvint, 
odată cu mesajul de gratitudine față de Pre- 
zidiul Academiei de Arte a U.RS,S, cir şi 
faţă de toţi cel ce ne ajută permanent în creaţia 
noastră, asigurarea că titlul co mi-a fost con- 
ferit azi, înainte de a fi o cunună de lauri 
este o mare obligaţie pe care în lucrările mele 
viltonre se cuvine n o onora, 

În Uniunea Sovietică am prieteni mari şi 
buni, Mă gindesc deseori cu drag și admirație 
la structura spirituală n acestor oameni cụ 
miini mari şi voci puternice. Plecare dintre 
el are ce povesti, Viaţa fiecărula este un frag- 
ment din marea epopee a poporului sovietic, 
Sint oamenl buni și aspri în acelaşi timp, 
Acordă prietenia lor cu generozitate, Au 
modestia și simplitatea oamenilor cu caractere 
tari, Lor mă adresez în această clipă și prieto. 
nia lor se cuvine să ne:o amintim atunci cînd 
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Pictorul Corneliu Baba în atelier 


visăm să creăm opere mari. Manifestările lor de 
dragoste, cuvintele rostite sau scrise emotionant 
de admirativ la adresa unora din noi şi la 
adresa artei rominesti sînt, în general, amănunte 
ce nu se pot uita în prietenia ce ne leagă. 

Sint dator să mulțumesc cu deosebire în 
acest cuvint celor ce ne ajută să fim ceea ce 
sîntem: oameni de frunte ai regimului socia- 
list, cetăţeni respectaţi şi răsplătiți pentru 
contribuţia noastră la viaţa spirituală a ţării. 
Se cuvine să nu uităm din ce periferie socială 
am ieşit, Regimul în care trăim şi creăm ne 
acordă demnitatea unei categorii de seamă. 
De aceea, în ceea ce mă priveşte, mă sime 
obligat ca permanent să mă gîndesc la aceasta 
şi îmi permit să amintesc tuturor că, fără 
condiţiile acestea, fără încurajarea permanentă, 
fără grija pe care conducerea Partidului o are 
pentru viaţa şi creaţiile noastre, nimeni dintre 
noi nu ar putea progresa şi nu s-ar putea bucura 
de succesul muncii sale. 

Mulţumesc pentru emotionanta sărbătoare 
de astăzi, pentru osteneala dv, şi numărul 
mare În care aţi venit în această sală. Nu-mi 
adresați însă mie acest succes. Succesul nu 
este ul nostru, al meu sau al altuia. El este 
al tuturor, el se datoreste întregului complex 
de împrejurări fericite în care ne dezvoltăm 
cu toții, Bl esto al artei romineşti, al tradi- 
tlllor noastre bogate din care toţi ne tragem 
seva creaţiilor noastre, el se cuvine acelora 
care ne-au învăţat să ne cinstim această sublimă 
meserie şi să-i sacrificăm totul. 


—— C 


NOTE NOTE 


VERNISAJ LA ARIE 


. şi comunele din preajma capitalei 
au început, în ultimul an, să fie vizitate mai des 
— fie de artiştii plastici din capitală, fie de 
muzeografi. Rezultatul acestor vizite s-a con- 
cretizat în organizarea unei serii de expoziţii 
deschise la gospodării agricole de stat, gospo- 
dării agricole colective sau la cămine culturale. 
Vernisajele bucureştene din afara oraşului intră 
în tradiţia vieţii noastre plastice, arta găseşte 
tot mai multe căi de pătrundere în mas 
largi. In mod consecvent, asemenea exp 
— oglindind aspecte din viaţă în imagini artis- 


NOTE NOTE 


tice— au fost organizate de către Muzeul de 
Artă al R.P.R. şi Muzeul Simu. Muzeul 
Storck s-a înscris și el în această acţiune, 
organizind, în plină campanie agricolă de vară, 
o expoziţie la Snagov. Prezentarea acestor 
lucrări a constituit un adevărat eveniment. 
Expoziţia a fost prezentată mai întîi la cămi- 
nul cultural din sat, unde a fost cercetată 
de numeroşi vizitatori. Primirea caldă de care 
s-a bucurat expoziţia din partea colectiviştilor, 
a constituit un imbold pentru a da manifestării 
încă mai multă amploare: lucrările au fost 
prezentate în continuare, într-un fel de pavilion 
improvizat ad-hoc, din foi de cort, covoare, 
snopi de grîu şi ramuri verzi, la aria gospodăriei 
agricole colective din sat. Expoziţia a cuprins 
peste 20 de lucrări de pictură şi grafică ale 


unui inimos colectiv format de tinerii artiști 
Vasile Celmare, Vasile Savonea şi Bogdan Stihi. 
Ei au prezentat imagini inspirate din recua] 

uptă a clasei muncitoare şi a maselor 
Ea e — ca «Răscoala din 1907» sau 
« Griviţa 1933 » de Vasile Celmare — precum 
şi lucrări oglindind aspecte din viaţa nouă a 


oamenilor muncii — ca « Înscrierea în gospo- 
dăria colectivă », «La bibliotecă» de Vasile 
Savonea — «La treerig», «Tineri colec- 


tivişti» de Bogdan Stihi și altele. Alituri de 
standul de cărţi, ziare și reviste, expoziţia s-a 
încadrat în punctul cultural al ariei, dind vieţii 
artistice a satului, în zilele calde de vară, un 
caracter deosebit. 


Horia Horgia 


AUREL POPP 


ÎI. luna august s-a stins din viaţă, în 
xirstă de 8l de ani, pictorul Aurel Popp — 
Artist Emerit al R.P.R. 

Născut în 1879, în comuna Căuaș (Căuaşul 
Erului) din Regiunea Baia Mare, Aurel Popp 
cunoaşte privatiunile materiale ale vieţii încă 
din fragedă copilărie, cind rămine orfan de 
tată. Cu greu, el urmează totuşi clasele primare 
in comuna natală și prin împrejurimi, apoi 
liceul din Carei, după care studiază la Acade- 
mia de Belle Arte din Budapesta, obyinind 
în anii 1902—1903 diploma de profesor de 
desen. În domeniul artelor plastice, Aurel 
Popp (care semnează deseori sub pseudonimul 
de « Papp ») începe să lucreze încă din anul 
1898, pe parcursul vieţii ocupindu-se şi de 
sculptură (a executat de pildă monumentul 
lui Babeș din Timişoara), arhitectură, grafică, 
ceramică, publicistică de artă. Lucrările sale 
din tinereţe încep să apară prin diferite expo- 
ziţii, încă din anul 1907. În perioada anilor 
1910—1912, Aurel Popp călătoreşte în străi 
nătate, urmînd diferite cursuri de compoziţie 
la Paris, Bruxelles, Düsseldorf, München etc., 
desenind nuduri şi compoziţii pe care le 
expune cu diferite prilejuri. Din 1914 pină 
în 1918, artistul este mobilizat în campaniile 
primului război mondial, evenimentele dra- 
matice ale frontului constituind mai tirziu 
punctul de plecare al unor compoziţii cu 
caracter simbolic și protestatar Ja adresa răz- 
boiului, ca de pildă cea intitulată « Înfome- 
taţii», sau «Atacul». În timpul revoluţiei 
socialiste din Ungaria, între anii 1918—1919, 
Aurel Popp se alătură acestei mișcări, ocupind 
totodată diferite funcţii, printre care cea de 
Preşedinte al Sindicatului Profesorilor și Învă- 
şătorilor și de deputat în Parlamentul Revo- 
luţionar din Budapesta, fapt care a atras după 
„sine arestarea artistului în urma înăbușirii 


AUREL POPP, Înmormin- 
tarea proletarului — ulel 


AUREL POPP, Aracul— ulei 


revoluţiei. Creaţia lui Aurel Popp din anii 
următori acestor evenimente sociale oglindeşte 
aspecte inspirate din lupta clasei munci- 
toare, precum şi imagini pe tema războiului — 
pictorul demascind nedreptăţile orinduirii 
burghezo-moşiereşti, jertfele omeneşti de pe 
urma cărora profită clasele exploatatoare ale 
statelor capitaliste beligerante. Lucrări cum 
ar fi: « Atac cu gaze», «Pro patria» ş. a., 
străbătute de un conţinut antimilitarist preg- 
nant, au fost expuse de artist la începutul 
anului 1921, la o expoziţie colectivă organizată 
la Cluj. Fie că pictorul va oglindi în chip 
direct sau va apela la imagini simbolice, alu- 
zive — bazate însă pe fapte reale, cunoscute — 
lucrările axate pe tema războiului şi a demas- 
cării conţinutului său antiuman şi antisocial, 
ocupă un loc important în creaţia lui Aurel 
Popp, prezenţa lor întilnind-o şi după această 
dată, ca de pildă la expoziţiile din anii 1922 
sau 1927, După 1930, preocupările de natură 
artistică ale lui Aurel Popp se îndreaptă îndeo- 
sebi către oglindirea aspectelor vieții de la 
țară, artistul participind totodată cu lucrări — 
pelsaje, compoziţii — la diferite expoziţii, orga- 
nizate în ţară (la Satu Mare, Timişoara, Cluj, 
Bucureşti) sau în străinătate (la Budapesta, 
Viena, Paris), Aurel Popp este acela care, 
impreună cu încă alți cîţiva tovarăşi de idel, 
organizează in anul 1936 convocarea primului 
Congres nl artiștilor plastici din Ardeal şi 
Banat — es n avut loc la Bala Mare — în 
scopul de a obţine de la oficialităţile guvere 
nante ale vremil o serle de revendicări ale 
artiştilor aflaţi în situaţii precare, precum și 
de a le apăra drepturile și interesele lor profo- 
slonale, Cu acest prilej, Aurel Popp este ales 
Preşedinte al Sindicatului artiştilor plastiel, 
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care a luat ființă în urma Congresului. Aurel 
Popp a lucrat mult şi a expus lucrări la peste 
douăzeci de expoziţii. Dar o bună parte dintre 
tablourile sale gata terminate, precum şi nume- 
roase studii pregătitoare în vederea altor compo- 
ziţii proiectate — rodul multor ani de trudă a 
artistului — rămîn necunoscute pentru noi, 
deoarece au fost distruse odată cu atelierul bom- 
bardat încă la începutul celui de al doilea 
război mondial. În preajma celui de al doilea 
război mondial, sub influența exercitată de 
reacţiunea guvernantă, spiritul combativ de 
altă dată al lui Aurel Popp cade temporar 
victimă acestor influenţe, artistul neputind 
desluşi cu claritate forțele progresiste ale 
societății, mersul lor înainte spre victorie. 
După Eliberarea țării, Aurel Popp continuă 
să picteze, inspirindu-se de astădată în creația 
sa din viața şi munca poporului eliberat de 
exploatare, colindind ţinuturile Maramureşu- 
lui sau Țării Oaşului. Încă din anul 1946, 
artistul crează un ciclu de lucrări oglindind 
munca tăietorilor de lemne în pădure. Lucră- 
rile sale din această perioadă figurează la 
Ti TH de stat în țară, şi peste hotare. 
urit însă înainte ca să-şi poată termina 
La e connait cu caracter istoric, inspirate 
Sua ee ue ul này lupte al poporului (răscoalele 

e Doja şi Horia), lucrări pentru care 
se pregătea în ultimul timp, Aurel Popp a fost 


sine însuşi în creație, 


| 
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CONCURSUL PENTRU 
ATRIBUIREA BURSEI 
«D. PACIUREA» 


a 


L 1932, printr-o decizie a Ministerului 
Instrucțiunii, Cultelor şi Artelor, se înființa 
bursa «D, Paciurea», în amintirea marelui 
sculptor decedat. 

Atelierul aflat în curtea Muzeului Aman, 
atelier în care zbuciumatul Paciurea lucrase 
pină in ultimele lui clipe, urma să fie dat în 
folosinţă « absolvenţilor merituoşi ai Acade- 
miei de Arte Frumoase», pe o perioadă de 
2 ani. În afară de folosinţa atelierului, se 
acorda bursierilor și un ajutor lunar bănesc 
din fondurile culturale ale ministerului. 

Sfatul Popular al Capitalei are iniţiativa de a 
relua tradiţia bursei Paciurea, redeschizind 
în anul 1954 concursul. În articolul 2 al Deci- 
ziei S.P.C. se menţionează că numai absolvenţii 
din ultimii doi ani ai Institut. lui de arte plastice 
«N. Grigorescu » din Bucureşti, cu o activitate 
remarcabilă în institut pot concura la această 
bursă, Totodată se fixează la două numărul 
lucrărilor ce trebuiesc prezentate la concurs. 

Anul acesta, temele concursului au fost: 
un portret de fruntaş în producţie sau portretul 
unui om de cultură (mărime naturală) şi un 
basorelief reprezentind construcţia socialis- 
mului în R.P.R. (dimensiunile 1,30/0,97 m.). 
Din cei 7 concurenţi, juriul a declarat detinä- 
tori ai bursei « D. Paciurea » pe Roman Victor 
și Mihail Laurenţiu. 

n general, lucrările tuturor participanților 
se resimt de termenul scurt în care au fost 
executate, De aceea, evidenţierea calităților tre- 
bule privită în funcție de această precizare. 

Roman Victor, a cărui participare la expo- 
ziţia deschisă în cinstea celui de al III-lea 
Congres al partidului a fost pozitiv apreciată, 
a prezentat un basorelief infăţişind o brigadă 
de turnători, o compoziţie decorativă (in care 


VICTOR ROMAN, Meralurgistii — ghips 


caracterul monumental n-a dispărut), tratată 
cu mult dinamism. Sculptorul a încercat (fără 
să izbutească intru totul) să obţină o diferen- 
tiere psihică a turnätorilor, sugerindu-ne tot- 
odată că ei sint animați de un ţel comun. Pe 
lingă relief, Roman Victor a mai prezentat 
un portret de muncitor, care se distinge prin 
vigoarea cu care e modelat. 

Mihail Laurenţiu, talentat absolvent al 
institutului, şi-a construit relieful «O şarjă 
nouă » pe contrastul dintre dinamismul turnă- 
torului (deși mișcarea lui e cam șarjată) și 


LAURENȚIU MIHAIL, 
Şarie nouă — ghips 


NOTE * NOTE + NOTE * NOTE 


a aaa 


atitudinea de espectativă a celorlalţi tovarăşi 
care examinează proba. Liniile compozltio- 
nale, ca și privirile converg către partea stingă 
a compoziţiei, către piesa în care se ia proba, 
realizir du-se astfel o lucrare echilibrată. 

Trecind în revistă şi lucrările celorlalţi 
participanţi la concurs, îți dai seama că sar- 
cina comisiei pentru acordarea bursei n-a fost 
deloc facilă, concurenţii prezentindu-se (aproa- 
pe În majoritate) cam la același nivel, 

E greu astfel să nu te oprești (şi chiar să nu 
revii) în faţa reliefului Ioanei Kassargian, care 


VICTOR ROMAN, Portret de muncitor — ghips 


IOANA KASSARGIAN, Otelari— ghips 


SILVIA RADU, Portret de orelar — ghips 


se impune printr-o puternică tratare sculp- 


turală, prin ritm compozițional, prin relie- 
farea forţei printr-o tensiune interioară şi 
nu printr-o linie exterior patetică. Cu multă 


discernere este făcută repartizarea accentelor şi 
ritmarea suprafețelor liniştite cu suprafeţele 
mai jucate. 

Remarcabil este şi portretul de otelar al 
Silviei Radu, bine conturat, dovedind pene- 
traţie psihologică, cu o proportionare studiată 
între cap și soclu propriuzis. 

Pentru interpretarea dată portretului său de 
muncitor, merită a fi amintit și lon Olteanu, 
precum şi Gh. Iliescu, a cărui lucrare, deşi 
nedeplin realizată, se relevă printr-o interesantă 
concepţie compoziţională. 

A fost deci un concurs cu combatanți redu- 
tabili şi decernarea bursei îi obligă cu atît 
mai mult pe cei doi cistigători. Mai ales că 
este o bursă pe care au ilustrat-o, printre alţii, 
nume de prestigiu, ca Boris Caragea şi Ion 
Irimescu. 


0. B. 


O ACȚIUNE 
PATRIOTICĂ 


Wia Artiştilor Plastici şi Fondul 
Plastic au primit acum cităva vreme o scri- 
soare. O scrisoare, in care Sfatul Popular al 
Raionului «I.V. Stalin » le adresează «toate 
multumirile pentru că au educat asemenea 
tinere cadre artistice in spiritul moralei socia- 
liste, cadre care doresc ca arta să devină un 
bun al întregului popor». Este vorba de doi 
artişti — Gh. Costiurin și V. Zemlicka — care 
— aşa cum ne relatează scrisoarea — «prin 
muncă patriotică și cu totul voluntară», au 
executat, cu un efort susţinut, în cinstea celui 
de al III-lea Congres al P.M.R., o frescă de 
f mari proporții (15/3 m), în holul mare al 
Sfatului Popular «I.V.Stalin », 

Nu numai tentayla zidului «gol», în holul 
unei insticuţii unde zilnic se perindă atitia 
Í oameni, i-a impins pe cei doi artişti să ia iniția- 


GHEORGHE COSTIURIN şi VICTOR ZEMLICKA, Fresc3 din holul Sfatului Popular «1 


tiva, ci, şi mai ales, entuziasmul și spiritul 
civic de care sint animați, conştiinţa forței 
agitatoric-educative a artei monumentale, a 
destinaţiei ei pregnant sociale. Compoziţia 
realizată de ei dă un aer mai sărbătoresc holului 
sfatului, înobilează spaţiul, anihilind atmos- 
fera lui ternă de altădată. Ar trebui numai 
ca sala să fie în permanenţă luminată electric 
(de altfel în funcţie de acest factor a și fost 
concepută iniţial fresca), întrucît prin lumină 
gama cromatică se înviorează, culorile capătă 
o anume pretiozitate. 

Fresca (în tehnica tempera gras) prezintă 
o serie de calităţi, atit în ce priveşte concepția 
tematică, cit și realizarea ei propriuzisă. Ca 
viziune tematică, artiștii au reușit să redea 
specificul activităţilor ce se desfăşoară in cadrul 
raionului respectiv (construcţii, artă, cultură, 
asistenţă medicală), axind lucrarea pe cea mai 
importantă dintre ele: munca constructivă. 
De aceea fragmentul compozițional central 
reprezintă o brigadă de muncă patriotică în 
plin marş. Acest fragment, lucrat în tonuri 
calde, este dealtfel și cel mai izbutit, relie- 
findu-se prin mişcarea avintată a brigadierilor 
şi frumoasa armonizare coloristică. 


V. Stalin » — Bucureşti 


Artiştii au reuşit să realizeze o ierarhizare 
între fragmentele compoziționale (alătunyee, 
fragmentului reprezentind asistenţa medicală 
e însă cam forţată), cum şi o trecere gradată 
către centru, iar racursiurile create pentru a 
sugera perspectiva nu « sparg » peretele. Părţile 
laterale ale frescei sînt mai puţin reuşite, atit 
prin predominatia unor figuri nedifetengiaee, 
neutrale, cit şi prin oarecare stridenţe coloso: 
tice (de exemplu, in partea dreapti, wac 
violentă albastră a cojocului, sau not cor 
cum stridentă a rogurilor şi albastruzilo dịu 
Partea stingă, spre deosebire de subtila armo. 
nizare a tonurilor stinse de gri-albăserul dịu 
Partea centrală). În genere, o POtentare a 
Patosului și a stilizării ar fi fost necesar si 
ar fi pus mai mult în valoare meritele con. 
poziţiei. 

„În ansamblu, însă, Gheorghe Costiurin și 
Victor Zemlicka au creat o lucrare larg acces, 
bilă, care dă un aer mai cald, mại ven] 
spaţiu arhitectonic cu o intensi circulatie. 


Frin acțiunea lor, el se dovedesc a fi teod 
ai epocii noastre, 4 


Olga Buşneag 


O CRONICĂ PLASTICĂ 
A LUI MIHAIL SADOVEANU 


E aniversarea celor optzeci de toamne 
de aur sỉ pline de rod ale lui Mihail Sadoveanu, 
se cuvine să aducem măcar o sfioasă 
contribuţiune prin darea în vileag a unei 
vechi cronici plastice datorite vajnicului faur. 
Este desigur o firimitură, dar, în același 
timp, un fel lăturalnic de a asocia peisonali- 
tatea complexă a fabulosului scriitor la preo- 
cupările noastre, mai ales că textul dezgropat 
— peste vremelnicia împrejurărilor care au 
determinat în 1919 apariţia — aduce citeva 
consideraţii rămase și astăzi perfect valabile. 

Incursiunile poeţilor şi prozatorilor in 
domeniul criticii de artă sint mărturia amici- 
tiilor, sau a unor afinități şi preferinţe perso- 
nale. Îmbrăcînd un caracter oarecum biografic, 
aceste sporadice contribuţii reflectă evident 
gustul scriitorului. 

Pe de altă parte, operele de artă cu care 
omul de litere își ornamentea: interiorul, 
constituie proba simpatiei ce o acordă artis- 
tului plastic. Este cunoscută ferventa admiraţie 
pe care o nutreau pentru Grigorescu — Dela- 
vrancea, Caragiale și mai ales Vlahuţă, a cărui 
casă era înţesată cu tablourile « maestrului de 
la Cimpina»; de altfel pe Grigorescu l-au 
prețuit (și în scris), încă de la primele lui 
manifestări, scriitori ca Eminescu, Bolliac, B.P. 
Hașdeu, după cum geniul lui Andreescu fusese 
intuit cu multă justete, într-o vestită cronică 
plastică, de Barbu Delavrancea 1). 

Un clasic al prozei romineşti contempo- 
rane, avind intensitatea de vibraţie interioară 
a lui Mihail Sadoveanu, nu putea fireşte rămine 
străin de domeniul artelor plastice. Căminul 
din strada Armindenului — împodobit cu pinze 
iscălite de Steriadi, Tonitza, Şt. Dimitrescu, 
Corneliu Baba, Ștefan Constantinescu şi, mai 
ales, de tablouri făurite de Miti Sadoveanu 2) 
— fiul maestrului — adeveresc precisa înclinare 
a marelui nostru scriitor pentru lumea cu- 
lorilor și a lumini 


1) In Revista Noud, 1889, martie 15. 
*) 1905—1955, 


Legăturile lui Sadoveanu cu lumea artelor 
plastice sint însă mai vechi şi mai trainice 
decit s-ar crede, fiindcă povestitorul nostru, 
încă din anul 1905, era bun prieten cu Ştefan 
Luchian. Această amicigie avea să fie evocată 
abia în 1940, pe o filă de calendar, în urma 
Vizitării muzeului Toma Stelian. Intrind în sala 
„plină de lumină, culoare și poezie“ consa- 
crată lui Luchian, — Sadoveanu a rămas adînc 
mişcat: «Am fost izbit pînă în inimă de far- 
mecul artei lui, de lirismul şi sinceritatea care 
Sînt caracteristicile lui. Mi-am adus aminte de 
prietenia pe care am legat-o dintr-o dată cu el 
(în 1905—1906)... şi am fost emoţionat pină 
la lacrimi revăzindu-l brusc. 

Mă duceam la Luchian fie cu Beldiceanu, 
fie cu Iosif. Era în atelierul lui „o ţigancă' 
celebră. Pe şevalet avea o pinză cu crăițe. 
Zimbea trist: faţa îi era prelungă, slabă şi ne- 
bărbierită. În dimineața asta s-a întors de 
dincolo de moarte». 

Acestui episod rămas cu desăvirgire necu- 
noscut pînă astăzi, îi adăugim o cronică plas- 
tică, singura, după cite ştim, scrisă în lunga-i 
carieră de publicist; Sadoveanu aducea pretui- 
rea sa unor tineri artişti plastici moldoveni. 
Este vorba de pictorul Aurel Băeşu?) (mort 
în Italia înainte să fi implinit 25 de ani 
şi care îi făcuse portretul la Fălticeni, în 
1918)4); de Adam Bălţatu şi de elevul de mai 
tirziu al lui Ettore Ferrani şi Antoine Bourdelle 
— de sculptorul Mihai Onofrei, care de ase- 
menea a realizat un portret modelat în conture 
puternice, redind vigoarea sufletească şi fizică 
a marelui povestitor. 5) 

Cei trei ieşeni — despre care Sadoveanu 
mărturiseşte că le-ar cunoaşte «aproape tot 
ce au lucrat și lucrează» — deschiseseră în 
toamna anului 1919, în sala Mozart, prima 
lor expoziţie, venind să înfrunte opinia publică 


=) 1897—1921. 
4) Ulei pe pinză, 50/41; colecția M. Sadoveanu. 
+) Gips patinat, colecția Muzeului Literaturii 


CORNELIU BABA, 
Mihail Sadoveanu — ulei 


CAMIL RESSU, Mihail 
Sadoveanu (fragment) — ulei 


bucureşteană. Ei fuseseră imbrătisati cu simpa- 
tie de confrații lor °). 

Sadoveanu care, alături de Topîrceanu, con- 
ducea în acea vreme revista « Însemnări lite- 
rare», va recomanda pe «cei doi fericiţi interpreţi 
în culori ai poeticei Moldova » ca pe «niște 
boemi fără grijă, gata oricind să-și încarce în 
spate bagajul uşor şi să pornească în cine știe 
ce colţ de ţară, dormind pe un colț de prispă». 
Cronicarul îi vedea trăind « ca într-un vis de 
lumini policrome, cei mai frumoși ani ai vieţii 
lor. Entuziaşti sinceri, ei îşi pun pe pinză 
sufletul cu entuziasm și sinceritate ». 

După acestea, criticul plastic ocazional va 
face o profesiune de credinţă, osindind pictura 
cubistă, pointilistă precum şi orice altă abstractă 
năstruşnicie. Sadoveanu a luat, după cum era 
de aşteptat, cea mai sănătoasă poziţie pentru 
o artă realistă. Nimic din ceea ce lucrează 
Aurel Băeşu şi Adam Bălţatu, scria el în 1919, 
nu-i rezultatul acelor «grele şi complicate 
rețete de laborator. Nu răsar pe pinzele lor 
nici alte culori decit acelea pe care le percep 
în juru-ne ochii noştri sănătoși de oameni 
normali şi de treabă, nici pete fără nume, nici 


*) De pildă, de Tonitza care vedea în el nişte „culegători 
de melodii colorate“ („lzbinda'' 1919, oct. 8). 


MIHAI ONOFREI, 
Mihail Sadoveanu 
— ghips 


AUREL BĂEŞU, 
Mihail Sadoveanu — ulei 


cuburi 1), nici puncte, nici toate drXelile sub 
care îşi masch artiştii ultra-moderni lipsa 
de talent `), 

Ei văd sigur şi bine. Văd ncele minunate 
colțuri din munte, din valea Moldovei ori 
de pe Siret, clipe fugare de lumină gỉ de umbră, 
ìngrädita viltoare spre moarte, fragede evecări 
din anii propriei noastre tỉnereti. lată răsăritul 
şi amurgul, picle uşoare, în fund de zări, o 
margine de » un interior de dumbravă, 
o scÌnteiere de apă, siluete de copii... lată 
o unguroaică de la Săbăoani la stative, iată 
o copilă cu ochi albaştri, iată un copil visător, 
iată un cerdac în perdele de verdeață, iată 
căruțele acelea de țară aşa de simpatice, iată 
toată atmosfera de tinerețe a Moldovei,— 
toate ale noastre, vorbind, evocind, ca un 
suris prietenesc... 

Aceşti pictori nu vin cu inovații, ci cu 
lucruri vechi, veşnic nouă, cînd sînt produsul 
spontaneităţii şi talentului », 

După această evocatoare descriere a tablou- 
rilor lui Băeşu şi Bălțatu — Mihail Sadoveanu 
vorbeşte mai pe scurt şi de cel de al treilea 
expozant: 

& Tovarăşul lor de expoziţie, sculptorul 
Mihai Onofrei, este dintr-aceeaşi bună familie. 
Ciţiva ani a desenat şi a pictat; apoi, odată, 
într-o bună zi, s-a trezit modelind o bucată 
de argilă. Delicateţea liniei lui are ceva atic...» 3) 


Cei doi artişti în viaţă — Adam Bălţatu gỉ 
Mihai Onofrei — nu şi-au desmintit priete- 


nul de tinereţe, care, sfios și discret, îşi 
semna vechea cronică: « Ms». 


Barbu Brezianu 


1) Incă din 1912, un straniu „portret cubist" apărut în 
Rampa — (21 aprilie), semnat de „un vechi prieten" din 
Paris — stirnise probabil minia modelului, 

2) Consecvent şi în 1928, el osindea „elucubraţiile picto- 
Ticeiti ae generației. noastre, cu ismul, futurismul pì expre 
sionismul” cari „rumin niste jalrice vi ridicole. riacht 
Sadoveanu nu s-a impäcat niciodată cu „dihdniile urite şi 
liniile assurde..." (Cpere, 9, 1957, p. 270, 271). 

*) Ms., O expozitie de pictura în Bucureşti, în wÎnsemnări 
Literare“ 1919, octombrie 19. 


OASPEŢI DIN U.R.S.S. 


La începutul lunii august a fost oaspete al 
țării noastre Dimitri Stepanovici Suslov — 
Secretar al Uniunii Artiştilor Plastici din 
U.R-S.S., fiind invitat de către Uniunea Artiş- 
tilor Plastici din R.P.R. 

Cu acest prilej, oaspetele a vizitat Expoziţia 
de arte plastice, deschisă în cinstea celui de 
al III-lea Congres al Partidului Muncitoresc 
Romin, precum și diferite localităţi din țară. 

De asemenea, în timpul şederii, sale la noi, 
D. S. Suslov a mai avut întilniri cu artiştii 
noştri plastici și cu conducători ai Fondului 
Plastic din R.P.R. 


IOSIF ROSS, D. $, Suslov— desen în tuy 
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MEDNYÂNSZKY LASZLO 
1852—1919 


EVA BODNÁR 


a 


E sala «Nicolae Cristea», s-a deschis în 
cadrul colaborării culturale romino-maghiare, 
o expoziţie cuprinzind opere ale pictorului 
Mednyànszky Laszlo, aflate în posesia Galeriei 
Naţionale Maghiare din Budapesta. Publicului 
bucureştean, care este un asiduu vizitator al 
expozițiilor de pictură, nu îi este cu totul 
necunoscută arta acestui plastician, deoarece cu 
doi ani în urmă, la expoziţia « Arta revolutio- 
nară maghiară » a putut să-i întilnească ope- 
rele zguduitoare, evocatoare ale ororilor 
războiului. 

Deşi cele aproape 50 de picturi expuse nu 
constituie decît o mică parte din lucrările acestui 
artist fecund, expoziția de acum permite totuşi 
© mai amplă privire asupra artei sale, înlesnind 
O cunoaştere mai adincită a acestui sugestiv 
evocator al naturii sỉ omului. 

Arta lui Mednyànszky Laszlo constituie 
un interesant capitol al picturii maghiare de 
la sfirgitul sec. al XIX-lea şi începutul sec, 
al XX-lea. Artist de o profundă sinceritate — 
oricare din creaţiile sale reflectă nesfirgitul său 
entuziasm pentru natură, dragostea sa adevă. 
Tată pentru om. Viziunea lucrărilor lui impre. 
sionează profund căci, departe de a permite o 
contemplare pasivă, atrag sau zguduie, provoacă 
bună dispoziţie sau deprimare. 

« Contemplarea naturii a fost preocuparea 
mea principală de la cea mai fragedă virstă, 
aceasta a fost conţinutul vieții mele » — nota 
în jurnalul său Laszlo Mednyànszky, însemnare 
Care este mărturia omenească pe care a făcut-o 
cu regularitate, timp de trei decenii şi jumă 
tate şi a cărei lectură ne ajută mult în intele- 
gerea personalităţii sale. 

Viaţa sa a fost un dute-vino neliniștit, o 
neîntreruptă peregrinare prin diferitele regiuni 
ale patriei sale şi ale Europei. Nu a existat 
anotimp, n-a fost ger sau argitĩ, soare de 
primăvară sau cer înnourat de toamnă, sub 
care să nu fi cutreerat locurile sale îndrăgite, 
păduri seculare ale Tatrei sau marea pustă 
maghiară. Lipsit de pretenţii, în ceea ce priveşte 
comoditatea propriei sale persoane, dar deose- 
bit de exigent faţă de arta sa, îşi va exprima 
tot mai veridic convingerile intime, dind naştere 
unei arte izvorite din nemijlocita contemplare 
a naturii, contemplare reflectată din belşug 
prin reprezentările şi viziunile lucrărilor sale, 


LASZLO MEDNYÀNSZKY, La adàpat — ulei 


E descendent al unei vechi familii din marca 
nobilime. Cei mai direcţi predecesori ai săi, 
tatăl şi doi unchi, au luptat vitejeste, in războiul 
din 1848—1849 pentru libertatea Ungariei, 
împotriva asupritorilor austriaci. Din partea 
mamei, cea mai prețioasă moștenire i-a fost 
dragostea pentru știință şi atracţia spre artă. 
Acesta a fost climatul spiritual în care copilul 
singuratec, Închis în sine, cu tendinţe romantice 
şi cu o structură fizică fragilă, şi-a primit edu- 
catia, la Beckó, apoi la Nugyărott. Talentul său 
de pictor ieşind în curind Ía iveal „ părinţii i-au 
sprijinit planurile, dindu-i posibilitatea să înveţe, 
la început acasă și apoi trimitindu-] la Miinchen. 
Mednyânszky se simte însă chemat la Paris 
(1873) de vocea mai proaspătă, mai liberă a 
artei franceze și, făcînd cunoştinţă cu peisa- 
gistica celor din Barbizon, se regăseşte pe 
deplin acolo. Trăirile sale din copilărie, legate 
de pădurile Tatrei, se întăresc, hrănindu-se 
din solul peisagisticii, fidelă realităţii, practicată 
de cei din Barbizon. 


LASZLO MEDNYÀNSZKY, Flăcău — ulei 


din Franţa se reinprospătează 
i. În cursul vagabon- 
dărilor sale ajunge sỉ la Szolude (pentru prima 
dată în 1877), unde — în această perioa 


pitorescul peisaj al fluviilor Tisza şi Zagyva, 
precum și pestrita plinătate a vieţii tirgurilor 
din Szalnok a atras numeroşi artişti străini — 
îndeosebi aust — şi unguri. Mednyânszky 


face aici cunoştinţă cu şesul maghiar. Datorită 
pensulei sale sensibile, peisajul neted, orizontul 
nesfirşit, capătă viaţă în numeroase tablouri. 
Monumentala-i viziune despre şes dă viață 
nu numai unor amănunte ale peisajului, ci 
şesului intreg, orizontului deschis spre infinit. 
Dar, pe lingă sensibilizarea nesfirşitului se 
gindeşte gỉ cele mai delicate amănunte. 
Tabloul său, intitulat « Peisaj mlăştinos» — 
în care figurile ce străbat greu peisajul obositor 
sint învăluite într-o strălucire sidefoasă — este 
una din cele mai frumoase piese ale operei 
sale. Pictura intitulată «Cătun», cu umbrele 
sale grele şi culorile-i sumbre, este oglinda 
fidelă a vieţii impovărate a ţărănimii maghiare. 

n lucrările sale de la începutul anilor 1890 
se iveşte tot mai pronunrat preocuparea pentru 
plein-air. Se ridică ceața, se destramă norii, 
totul se luminează sub revărsarea veselelor 
raze de soare. Vibratia proaspetelor peisaje, 
înfloritoare, de primăvară, pare a fi înrudită 
cu pictura lui Pissaro; galbenul său blond, 
fineţea alburilor-roz şi a nuantelor proaspete 
albastre-verzui ne amintesc de Renoir. 

Cealaltă parte importantă a operei lui Medny- 
ânszky — pe lingă reprezentarea naturii — o 
constituie înfăţişarea omului. Ochiul artistului 
înclinat „spre melancolie — peste măsură de 
fin — sensibil la orice impresie, se întoarce 
încă din tinerețe spre aspectele tragice ale 
vieţii. Artistul înfăţişează cu o zguduitoare 
putere pe rataţii vieţii, mizerabilii, vaga- 
bonzii, decăzutii. La prima sa expoziţie din 
Paris (1897), organizată la George Petit — şi care 
a avut un succes răsunător — se ivesc pentru 
prima dată aceste creaţii de inspiraţie tragică. 
Criticul francez Adrien Remacle atrăgea atenţia 
încă de pe atunci asupra deosebitei forțe de 
Caracterizare prin care acest pictor maghiar 
înfăţişează oamenii periferiilor pariziene. În 
decursul peregrinărilor sale, Mednyânszky a 
cunoscut de-aproape pe aceşti  nenorociţi, 
robi ai dezamăgirii şi băuturii. Nu-i alege doar 
drept subiecte ale tablourilor sale, ci se întoarce 
spre ei cu multă compätimire. De cele mai 
multe ori lucrările sale reprezintă cite o sin- 
gură figură, cel mult două, stìnd în picioare 
sau şezind fără acţiune, privind în faţa lor, în 
nimic. De fapt sînt niște portrete minunat 
caracterizate, de o forţă apăsătoare. 

Dar, umanismul lui Mednyânszky, dovedit 
Prin întreaga sa viaţă și întreaga sa artă, se 
realizează deplin în tablourile sale de război. 
La izbucnirea primului război mondial, umblă 
neobosit pe urmele distrugerilor. Tablourile 
sale înfăţişează ororile cimpurilor de luptă, 
satele arse, soldaţii și prizonierii de război, 
ce abia se mai tirăsc de oboseală. 

Mednyânszky Laszlo n-a aderat la nici un 
fel de școală și nu poate fi inclus în nici unul 
din curentele artistice la modă, După inter- 
Pretarea noastră de astăzi este totuși modern. 
Se dezice de principiile retrograde și împietrite 
ale academismului, « bãtrinul naturalism a dac 
faliment — mărturisea e] — și, datorită foto- 
grafiei, şi-a pierdut utilitatea », Fără a vol în 
mod conștient să Ínoveze, fără a deveni inovator, 
unifică în arta sa tot ce istoria artei prefulegte 
ca merituos în curentele franceze de la sfirgitul 
secolului trecut, Operele sale ţin de ceea ce a 
creat mai bun pictura națională maghiară și 
Stau pe aceeași treaptă cu lucrările marcate 
de nume ca ale lui Munkacsy, Szekely Bertalan, 
Paal Laszlo, 8zJnnyel.Merse Pal, Ferenczy 


Derk via RPI Rona Jozsef, Tornyai Janos, 
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ÎN MEMORIA PARTIZANILOR ITALIENI 


MARINO MAZZACURATI, Proiect pentru Monumentul 
Partizanilor — Parma 


P arma, ca și alte oraşe din nordul Italiei, 
a fost eliberată de către organizațiile de parti- 
zani, Încă înainte de intrarea trupelor aliate. 

Pentru a cinsti lupta combatantilor ca şi 
eroii mişcării de eliberare în lupta grea şi 
îndelungată dusă împotriva fascistilor autohtoni 
şi germani, «Comuna» din Parma a hotărît să 
ridice în anul 1955 un monument comemorativ 
în Piaţa Pilotta, incredintind această lucrare 
sculptorului Mazzacurati. 

Elev al lui Arturo Martinis, unul din cei 
mai de seamă creatori ai plasticii monumentale 
italiene moderne, Mazzacurati s-a situat pe o 
poziţie mai apropiată de noul realism italian 
decît alţi artişti. Mazzacurati concepu un 
ansamblu multilateral al monumentului par- 
tizanilor. La capătul unei piețe largi, a ridicat 
un zid în chip de turn, În fața lui, pe o plat- 
formă montată pe socluri joase, zace, dăltuită 
din piatră, figura de mari proporții a unui 
tînăr partizan împuşcat, cu miinile la spate, 
Pe peretele turnului, deasupra acestui personaj, 
s-a gravat în litere de bronz, facsimilul ulti- 
mului mesaj ai victimei aparținînd grupului 
de partizani din Parma: « Din trupurile noastre 
se va înălța flacăra libertății». La oarecare 
distanță, pe platforma triunghiulară, pe un 
bloc masiy de stincă naturală, se înalţă, impu- 
nătonre, figura de o mare frumuseţe a unul 
partizan, cu un pistol automat, El scrutenză 
zaren; privirea sa pătrunzătoare imbrățişează 
orașul şi cimpina... O friză de bronz, purtind 
numele diviziilor şi brlglzilor partizanilor, 
încadrează platforma, incheind, din punct de 
vedere compozițional, elementele plastice şi 
arhitectonice ale ansamblului. 

Acenstă lucrare degajă o puternică impresie; 
liniile severe ale turnului ca şi ale stincii-soclu, 
sint dinamice, Figura partlzanului în picioare 
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se îmbină armonios cu stinca dură, ca un 
simbol al hotăririi, al voinţei neclintite, 

Monumentul, modelat cu un patos înflăcărat, 
reflectă credinţa în viaţă, în oameni, în dreptate, 
iar martirii şi eroii sînt intruchipati ca oameni 
simpli ai unui popor viteaz. 


PICTURA ALGERIANĂ 


se Nouvelle Critique nr 1/1960 publică 
sub semnătura lui M'Hamed Issiakhen un 
articol despre pictura algeriană contemporană. 
Trecind în revistă multiplele surse de influ- 
enţă pe care de-a lungul veacurilor le-a primit 
arta algeriană precum şi condiţiile politico- 
sociale care au frinat crearea şi dezvoltarea 
unei arte naţionale proprii, M'Hamed Issiakhen 
subliniază faptul că patrimoniul artistic al 
Africii de nord, privit în genere, înglobează 
la rîndul său vestigii ale artei berbere, carta- 
gineze, romane, bizantine, arabe, franceze, 
precum şi influenţe ale artei occidentale din 
zilele noastre — pictură figurativă sau abstractă, 
Aceste multip'e izvoare şi influenţe artistice 
au contribuit într-o largă măsură la formarea 
personalităţii artiştilor autohtoni contemporani, 
ale căror lucrări reflectă totuşi trăsături origi- 
nale, tendinţa de a se inspira necontenit din 
viaţa poporului algerian, de a reflecta senti- 
mentele şi interesele maselor populare. 
Artişti ca fraţii Racim, Gamed, Temane 
Ranem şi Yelles s-au străduit în activitatea 
lor creatoare să dezvolte şi să îmbogăţească 
arta  algeriană naţională, în ciuda unor 


M'HAMED ISSIAKHEN, Desen 
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reprezentanţi oficiali ale căror măsuri adminis- 
trative încurajau producţia artistică influenţată 
de un orientalism superficial al anumitor 
centre algeriene de artizanat, conduse de către 
specialişti francezi. 

In anul 1930, Secţia pentru problemele 
indigene de pe lingă guvernul general al Algeriei 
a creat la Alger o primă școală de caligrafie 
şi artă miniaturală (enluminures) sub condu- 
cerea lui Omar Racim. Lipsită însă de cele mai 
elementare mijloace materiale, această școală 
n-a putut funcţiona. În 1936 ea a fost creată 
din nou în oraşul Constantine, dar și de data 
aceasta școala de caligrafie şi artă miniaturală 
întîmpină greutăţi din ce în ce mai mari, fiind 
nevoită, în cele din urmă, să-și întrerupă 
activitatea. 

Referindu-se la Școala de Bele Arte din 
Alger, autorul articolului arată că ea a fost 
frecventată aproape exclusiv de către studenți 
europeni, deoarece păturile populaţiei mijlocii 
autohtone nu dispuneau de posibilităţi materiale 
pentru a-şi putea trimite copiii să studieze 
în universităţi, aceştia fiind îndrumați mai 
ales spre o seamă de profesiuni practice. 

După cel de al doilea război mondial însă, 
o seamă de artişti tineri cum ar fi Louail, 
Bouzid, Benanteur, Khadda, Kessous deși 
influenţaţi în oarecare măsură de arta europeană, 
au simţit totuşi nevoia de a-și hrăni arta lor 
cu subiecte inspirate din viaţa maselor populare, 
din rîndul cărora se ridicaserä. Încercările 
unor asemenea artiști autohtoni de a-și cris- 
taliza o concepţie artistică proprie, în pas cu 
tendinţele înaintate ale artei europene sint 
pline de speranţe pentru viitorul artei algeriene. 

Artiştii algerieni de azi luptă cu hotărire 
pentru a se elibera de sub tutela înrobitoare 
a colonialismului, și perseverează în creaţia 
lor pentru făurirea unei arte naționale, expri- 
mînd năzuinţele spre libertate și progres social 
ale poporului. 


MOHAMMED RACIM, Femei pe terasă 


«BALADELE ROMÎNIEI » 


Pe marginea Expoziţiei de la Moscova a 


lucrărilor graficianului GY SZABO BELA 


| PREA de gravură ale lui Gy Szabo Bela, 
expuse la Moscova, la Muzeul Puşkin, şi pe 
care artistul romin le-a oferit apoi în dar 
muzeului, s-au bucurat de mult succes. 

Istoricul sovietic de artă, A. Pistunova i-a 
consacrat grafcianului Gy Szabo Bela, în 
revista « Femme de nos jours», nr. 3/1960 
un cald articol, pe care și l-a intitulat « Baladele 
Rominiei ». 

«Un poet, spune autoarea articolului, a 
comparat gravura pe lemn cu o baladă și 
această comparaţie este deosebit de fericit 
aplicată expoziţiei lui Gy Szabo Bela, uimitorul 
artist romin. Aş vrea să calific gravurile lui 
Szabo «Balade ale Romîniei». lată vechile 
turnuri ale Clujului, drumeagurile pădurii, 
ulițele tihnite ale satului, nunțile pline de veselie, 
scenele impresionante de rămas bun ale tine- 
rilor îndrăgostiţi, aspecte din munca tiglarului, 
ciobanului, pescarului sau a cazangiului. 

... O gravură intitulată « Spălatul rufelor » 
reflectă munca femeilor în apa îngheţată. 
Pirăul este ca de plumb în penumbrele apusului 
de soare, vintul zmulge din miini rufele pline 
de apă. Femeile auintrat în apă pină la genunchi, 
şi cu ele şi o fetiţă. Aceste siluete ale femeilor, 
încovoiate, coplegite de muncă, te fac să te 
gindeşti la război, la mizerie, la singurătate. 
Am văzut Rominia în anul 1958; era o ţară 
veselă, înfloritoare, prosperă. Mi-era greu 
să-mi imaginez o altă Rominie atunci cînd 
prietenii mei din Bucureşti îmi vorbeau despre 
zilele îndepărtate ale anului 1942. Dar am 
simţit din plin cele ce mi-au povestit, în faţa 
gravurii lui Szabo. În lucrările sale din perioada 
războiului, regăseşti adesea imaginea femeii 
simple, necăjite, simbol al Rominiei de atunci». 

Vorbind despre calităţile picturale ale ope- 
relor lui Gy Szabo Bela, A, Pistunova arată: 


« Cele mai multe lucrări ale lui Szabo sînt 
în negru și alb, dar nuanțele culorilor sînt 
sugerate atit de variat încît dau impresia că 
artistul a folosit o întreagă paletă. Această 
impresie o produc mai cu seamă gravurile sale 
de după război: « Dans în pădure», « Con- 
structori », «Piaţă iarna». Recurgind la o 
formă folosită' curent în evul mediu, cînd, 
alături de personajele lucrării, pictorii îşi făceau 
portretul, Szabo a creat cîteva opere cu 
adevărat splendide, ca de pildă «Printre 
cazangii ». Artistul, înarmat cu blocul de desen 
a venit pe unul din imensele şantiere ale 
Rominiei noi. El lucrează alături de muncitori. 
El nu este însă un observator străin, nici un 
vizitator ocazional. El este un tovarăș perma- 
nent al uriaşei lor munci. Muncitorii urmăresc 
cu interes munca pe care el o desfăşoară. 
O îmbinare strinsă a artei noi, cu munca şi 
viaţa nouă, iată sensul adevărat al acestei 
gravuri. În altă gravură, «Călătoria cu TU-104», 
artistul scrutează vastitatea universului neo- 
bişnuit, soarele fierbinte atît de aproape, 
orizonturile unor lumi atît de îndepărtate altă- 
dată... 

Din operele lui Szabo Bela se desprinde cu 
strălucire o altă calitate a talentului său: 
lirismul său delicat, dragostea pentru natura 
ţării sale. Peisajele sale par desenate în tuş, 
ca de pildă: „Plopi oglindindu-se în apă”, 
„Aprilie”, „,Veveriţe”». 

n cartea de aur a Expoziţiei, numeroşi vizi- 
tatori au consemnat impresiile lor, cuvintele 
lor de admiraţie. Printre alţii, artista de cinema 
Isolda Izvitkaia a notat următoarele: 

« Mulţumim Asociaţiei de prietenie sovieto- 
romine şi conducerii Muzeului Pușkin pentru 
că pea prilejuit cunoaşterea uimitorului artist 
romin Gy Szabo Bela». 


ASOCIAȚIA INTERNAŢIONALĂ 
A ARTELOR PLASTICE 
DE PE LÎNGĂ UNESCO 


crearea Asoelatlel Inter- 
Plastice, de pe lingă 
ra acestul an, s- . 
aaia tp THÀ un Comitet Naţional pin 
a hotărit afillorea mișcării 
In ţara nonatră lạ ATA. Aa, planta 
La sftrgltul lunii septembrie s-au 
la Vlona lucrările celui de al Illo 
Internaţional al Artelor Plastico, 


desfăşurat 
n Congres 
la care au 
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Delegația ţării noastre la Ci 
ongres, 
din A R Jalea — Preşedintele. Comitetului 


multor puncte de pe ordinea 
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La Galeriile de Artă ale Fondului Plastic din B-dul 

au fost deschise, de la 24 martie la 11 aprilie a.c., ne A 
ale artiştilor graficieni: Marcel Chirnoagă, care a expus 30 de lucrări 
(acvatinte, litografii, monotipuri), şi Gheorghe Bofan, care a prezentat 
un număr de 28 lucrări (litografii, acvatinte, linoleum). Expoziţia de 
gravură a lui Marcel Chirnoagă a fost organizată de către Uniunea Artis. 
tilor Plastici — Filiala Cluj — şi Fondul Plastic, în cursul lunilor aprilie 
— mai a.c. și la Galeria de Artă din Cluj — Piata Libertăţii nr. 14 — 
unde au figurat un număr de 24 lucrări. 


Între 16 aprilie şi 7 mai a.c., la Galeriile de Artă ale Fi i 
Plastic din B-dul Magheru nr. 20 au fost deschise ea 
nale ale artiştilor plastici: Ileana Rădulescu (născută la 23 iunie 1909, 
in Galați, Regiunea Galați — artista activează în cadrul Uniunii Artis- 
tilor Plastici — Bucureşti), care a expus cu acest prilej 17 lucrări de 
pictură, și Grigore Spirescu (născut la 6 iulie 1922, în Bucureşti — 
artistul activează în cadrul Uniunii Artiștilor Plastici — București) 
care a expus un număr de 14 lucrări. i 


În sala Casei de creaţie a Sfatului Popular Regional — Constanţa 
— str. I. V. Stalin nr. 20 — a avut loc în cursul lunii mai a.c., expo- 
ziția pictoriţei Mathilda Ulmu (născută la 9 august 1917 în Bucureşti 
— artista activează în cadrul Uniunii Artiştilor Plastici — Bucureşti), 
in cadrul căreia artista a expus un număr de 15 lucrări de pictură. 


De la 10 iunie la 1 iulie a.c., la Galeriile de Artă ale Fondului Plastic, 
din Oraşul Stalin — str. 7 Noiembrie nr. 1 — a fost deschisă expoziția 
personală de afişe a pictorului Ştefan Țințu (născut la 23 august 1923, 
in Oraşul Stalin, Regiunea Stalin — artistul activează în cadrul Uniunii 
Artiştilor Plastici — Filiala Oraşul Stalin). 


De la 11 la 31 maia.c., la Galeriile de Artă ale Fondului Plastic din 
B-dul Magheru nr. 20, au fost deschise expoziţiile personale ale artiş- 
tilor plastici: Rodica Pandele (născută la 9 aprilie 1924, în Bucureşti 
— artista activează în cadrul Uniunii Artiştilor Plastici — Bucureşti), 
care a expus 16 lucrări de pictură, și Sorin lonescu (născut la 11 aprilie 
1913, în Bucureşti — artistul activează în cadrul Uniunii Artiştilor 
Plastici — Bucureşti), care a expus 32 lucrări de grafică. 


De la 21 mai la 10 iunie a.c., la Galeriile de Artă ale Fondului Plastic 
din Calea Victoriei nr. 132, a fost deschisă expoziţia personală a picto- 
rului Aurel lacobescu (născut la 5 septembrie 1906, în comuna Valul 
lui Traian, Regiunea Constanţa — artistul activează în cadrul Uniunii 
Artiştilor Plastici — Bucureşti). Cu acest prilej, artistul a expus un 
număr de 26 lucrări de pictură în ulei. 


La Galeriile de Artă ale Fondului Plastic din B-dul Magheru nr. 20, 
între 4 şi 15 iunie a.c,, au fost deschise expoziţiile personale : Lucia 
Cosmescu și Puia H. Masichievici. Lucia Cosmescu (născută la = 
decembrie 1916, în Galaţi, Regiunea Galaţi — artista activează în cadrul 
Uniunii Artiştilor Plastici — Bucureşti), a expus 16 litografii şi 21 de 
acuarele, iar Puia H. Masichievici (născută la 16 septembrie 1917, în 
Chitila, Regiunea Bucureşti — artista activează în cadrul Uniunii Artiş- 
tilor Plastici — Bucureşti) a expus 34 lucrări de gravură. 


De la 1 la 15 iunie a.c., în sala Galeriilor de Artă ale Fondului Tàn 
din Str, Brezoianu nr. 23—25, a avut loc o expoziţie de SAL 
colectivă, organizată de către Comisia de femei din Uniunea ale, 
Plastici şi Fondul Plastic cu prilejul « Zilei internaţionale a cop ul ng 
Au fost expuse 172 de lucrări — picturi, sculpturi, lucrări de gra 
şi artă decorativă aparginind unui număr de 113 artişti plastici. 


La Galeriile de Artă ale Fondului Plastic din Calea Victoriei nr. 


ă: 
132, în cursul lunilor iunie — iulie a-c», a avut Isa expoziţia del Eee 
« Aspecte din construirea socialismului în patria n pi vòng aia 


de către Uni Artiştilor Plastici şi Fondul Plastic. 
un număr de 27 lucrări — litografii şi linogravuri colora ceea e 


de 20 de graficieni, 


În cursul lunilor iulie — august a.c., în sălile d Sapca pleci 
ului de Artă Populară al R.P.R. — Calea MEI E « Expoziţia de 
Dizată de către Ministerul Învățămîntului şi Cu aA urat lucrări de 
artă plastică din R, P, F. Jugoslavia ». În expoziție F : nn HP TT 
ceramică, porțelan, şi sticlă, decoruri și costume. lô B51, 

"poi textile şi confecţii, obiecte de lemn și metal, jucării, 


„ Stalin» şi a 

Din iniţiativa Sfatului Popular al Balonului SI — august ac: 

uzeului Storck din capitală, în cursul lunilor Gospodärlel agricole 

la Căminul cultural din Snagov-sat şi apoi la aia DE at o expoziţie 
colective « Drumul lui Lenin » din Snagov, a fos 
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de artă plastică de grup, cuprinzind circa 30 de lucrări — picturi în 
ulei, litografii, gravuri — semnate de tinerii artişti plastici: Vasile 
Celmare (născut la 13 mai 1931, în Breaza, raionul Cimpina, Regiunea 
Ploieşti — artistul activează în cadrul Uniunii Artiştilor Plastici — Bucu- - 
reşti), Vasile Savonea (născut la 1 ianuarie 1932, în Aiud, Regiunea 
Cluj — artistul activează în cadrul Fondului Plastic — Bucureşti) si 
Stihi Bogdan (născut la 16 octombrie 1929, în Tighina — U.R.S.S. 
— artistul activează în cadrul Fondului Plastic-Bucuresti). 


De la 21 iulie pînă la 21 august a.c. la Galeriile de artă ale Fondului 
Plastic din Orașul Stalin, a fost deschisă expoziția personală de pictură, 
a pictorului Carol Hiibner (născut la 24 decembrie 1902, în Sighișoara, 
Regiunea Orașul Stalin — artistul activează în cadrul Uniunii Artiştilor 
Plastici — Filiala Orașul Stalin). 


La Galeriile de artă ale Fondului Plastic din Bucureşti, Calea Victoriei 
nr. 132, a fost deschisă în cursul lunii iulie a.c., expoziţia « Imagini din 
Otopeni ». Organizată de către Uniunea Artiştilor Plastici şi Fondul 
Plastic, expoziţia a cuprins 29 de lucrări de grafică și pictură semnate 
de Gheorghe Adoc (născut la 22 februarie 1926, în comuna Socodor- 
Arad — artistul activează în cadrul Uniunii Artiştilor Plastici — Bucu- 
reşti), Sabin Bălaşa (născut la 17 iunie 1932, în comuna Iancu Jianu, 
Raionul Balş, Regiunea Craiova — artistul activează în cadrul Uniunii 
Artiştilor Plastici — Bucureşti), Traian Brădean (născut la 4 iulie 1927, 
în Comlăuşi-Criş — Arad — artistul activează în cadrul Uniunii Artiștilor 
Plastici — Bucureşti), Silvia Cambir (născută la 24 iunie 1924, în comuna 
Hanul Conachi, Regiunea Galaţi — artista activează în cadrul Uniunii 
Artiştilor Plastici — Bucureşti), Iosif Cova (născut la 24 iunie 1912, 
în comuna Tuica, regiunea Oradea — artistul activează în cadrul Uniunii 
Artiştilor Plastici — Bucureşti), Cik Damadian (născut la 6 august 
1919, în oraşul Constanţa, Regiunea Constanţa — artistul activează în 
cadrul Uniunii Artiştilor Plastici — Bucureşti), Nicolae Hilohi (născut la 
26 iulie 1930, în Oneşti, Regiunea Bacău — artistul activează în cadrul 
Uniunii Artiştilor Plastici — Bucureşti), Jules Perahim (născut la 24 
mai 1914, în Bucureşti — artistul activează în cadrul Uniunii Artiştilor 
Plastici — Bucureşti), şi Alexandru Tipoia (născut la 19 septembrie 
1914, in Fierbinţi, Regiunea Bucureşti — artistul activează în cadrul 
Uniunii Artiştilor Plastici — Bucureşti). 


În cinstea celui de al III-lea Congres al Partidului Muncitoresc 
Romin, Muzeul de Artă din Or. Stalin a organizat o expoziţie de artă 
plastică cu lucrări de pictură şi grafică, executate de artiştii plastici 
din regiune, la întreprinderea « Nivea » din Or. Stalin; apoi o expoziţie 
de grafică contemporană cu 46 lucrări (proprietatea muzeului) executate 
de cei mai buni graficieni din ţară, ce a fost deschisă la Căminul cultural 
din comuna Hălchiu — gospodărie fruntaşă pe ţară; după care, a orga- 
nizat şi deschis expoziţia permanentă « Regiunea Stalin pe drumul 
construirii socialismului» în sălile Muzeului din B-dul Voroşilov 
Nr. 9. 


În cinstea zilei de 23 August, Muzeul de Artă din Or. Stalin în 
colaborare cu Muzeul de Artă al R.P.R., a organizat o expoziţie de 
pictură, sculptură şi grafică în sălile muzeului. Printre lucrările expuse 
au figurat şi opere executate de maeştrii Camil Ressu, Corneliu Baba, 
Alexandru Ciucurencu ş. a. 


În cursul lunii august a. c., din iniţiativa Organizaţiei de bază a UTM, 
un grup de artişti plastici tineri din Tg. Mureş, au împodobit Căminul 
Cultural din Covasna cu lucrări de a fresce, basoreliefuri, sgrafito- 
uri de mari dimensiuni. La această acţiune au participat artiştii Albert 
László, Balázs Imre, Bandi Dezsö, Hunyadi Lâszl6, Kulcsár Bela, 
Nagy Pál, Porzsolt Borbála, Sukâsd Ferenc, Zolcsák Sándor, Török 
Pál şi Szöcs Sándor. 


În luna august a.c., la Galeriile de artă ale Fondului Plastic din B-dul 
Magheru Nr. 20, a avut loc expoziţia artiştilor Mihail Gion şi Gheorghe 
Șaru, intitulată « Impresii de călătorie din U.R.S.S. », organizată de 
către Uniunea Artiştilor Plastici şi Fondul Plastic. Mihail Gion (născur 
la 1 noiembrie 1912, în comuna Movila Verde, Regiunea Constanța 
— artistul activează în cadrul Uniunii Artiştilor Plastici — Bucureşti), 
a expus 42 desene, iar Gheorghe Șaru (născut la | martie 1920, în comuna 
Checea, regiunea Timişoara — artistul activează în cadrul Uniunii 
Artiştilor Plastici — Bucureşti), a expus 42 monotipuri. 


La TH de va ale Fondului sa e din oraşul Stalin, de la 20 
ugust la 20 septembrie a.c., a avut loc expoziţia de : E 
Grigore Zineovschi (născut la 25 ianuarie TEA sti ca SE EN 
artistul activează în cadrul Uniunii Artiştilor Plastici — Filiala Oraşul 
Stalin), la care artistul a expus 16 lucrări. 


« Cronica » va continua în numărul viitor al revistei 


